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Abstract
Wolfgang Harms is an artist from Nuremberg, Germany, who has not been studied at
length in the recent past. This thesis explains why the artist is deserving of study. The first
chapter is a biographical introduction to the artist and his early works. The following chapters
discuss the importance of Nuremberg and mural painting to Harms. The final chapter will
analyze the artist’s place in the historical context of Fantastic Realism and the history of art in
general. Overall, the purpose of the thesis is to show how Wolfgang Harms is a unique
independent-minded artist, who is deserving of more historical attention than has been given to
him in the past.

vi

Introduction
Wolfgang Harms is one of the leading fantastic artists of our time. The artist deserves
historical attention because of his unique place in the history of art at the turn of the twenty-first
century and the originality of his fantastical bildwelten, or picture worlds. The uniqueness of his
fantasy worlds brings together a blend of both Surrealism and Fantastic Realism. Not much

Image 1. Wolfgang Harms, Natur
Apfel cover, 1982-1983. Courtesy
of the artist.

Image 2. Wolfgang Harms, Natur
Rot cover, 1982-1983. Courtesy of
the artist.

research has been done on the artist previously, and there is not much literature written on him
either. Only three books contain information about Harms. The first publication is a monograph
entitled Mondvogel und Blütenbläser, which is only available in German.1 The book contains
only a few pages with information about Harms, but otherwise mostly reproduces the most
iconic paintings of his work. Two other books are Imaginaire III.: Contemporary Magic
Realism and Imaginaire IV.: Contemporary Magic Realism.2 Imaginaire III contains a photo of
1

Wolfgang Harms, Mondvogel und Blütenbläser: Wolfgang Harms, exhib. cat. (Kitzingen: Kulturverein PAM
Kitzingen u. Umgebung e.V., 2017).
2
Claus Brusen, Imaginaire III: Contemporary Magic Realism (Saeby: Fantasmus, 2001).

harms artwork on the inside cover, while Imaginaire IV contains the artist’s name, year of birth,
and multiple pictures of his artwork.3 Because of the dearth of information on the artist, this
thesis is extensively based on interviews conducted via email. The artist answered the interview
questions in German, and his responses were then translated into English by Darius Spieth. In

Image 3. Wolfgang Harms, Mondvogel
wallpaper. Courtesy of the artist.
the interviews Harms provided information about works he has completed, his artistic style, the
sources of his inspiration, and background information about his personal life.
The artist mostly paints murals and panel paintings; however, he is not solely limited to
these media. Harms has also worked in watercolor, mixed media, ink drawings, sculpture, and
etchings. He has also been involved with graphic design throughout his career. From 1982-1983
Harms designed several covers for the German periodical Natur (image 1).4 Natur, or Nature as
the magazine is called in English, is a British multidisciplinary scientific journal that was first
published November 4, 1869. Harms created a total of three designs for the magazine (image 2).

3

Claus Brusen, Imaginaire IV: Contemporary Magic Realism (Saeby: Fantasmus, 2001).
Wolfgang Harms. Interview by Tanya Kramer. Personal interview. Translated by Darius Spieth. Email, November
22, 2019.
4

2

The artist has also designed wall paper and patterns for carpets (image 3).5 Some of these
experiments are being printed in limited editions, which Harms occasionally colors by hand.
Another area, outside of painting, in which Harms engaged for a while was sculpture.
During his apprenticeship with the Nuremberg painter Eugen Rieß, Harms developed an interest

Image 4. Wolfgang Harms,
cast concrete Moon Bird,
2003. Courtesy of the artist.

Image 5. Image of cabinet painted by
Wolfgang Harms. Courtesy of the artist.

in three-dimensional form, which was inspired by the activities of his master.6 He carved several
small figures from wood and even crafted a self-portrait from soap stone. In 2001, the artist
made a successful attempt as a sculptor by carving out one of his iconic Moon Birds from French
limestone. Later on, he executed a small edition of these sculptures cast in concrete, with a
smoothened surface (image 4).7 Another area in which Harms felt the need to stretch his artistic
muscles was interior design.

5

Ibid.
Ibid.
7
Ibid.
6

3

In 1991, Harms and his family remodeled their Nuremberg apartment. He developed the
plans for the remodeling with a friend who works as an interior architect, Christine Lechler-Lorz,
who supervised the execution of the project. The artist designed sliding doors with etched glass
inserts, as well as the metal fittings of the doors, the dining room table, the chimney, the sconces
holding candles, and painted the doors for the cabinet with the TV.8 The artist has painted more
furniture and even his own cars. However, only one cabinet, which is owned by the artist’s
daughter, is still in existence (image 5).
Like all artists, Harms draws on several sources of inspiration for his artwork. The artist
will sometimes meditate before an empty panel he prepared with a special primer.9 Harms at
times also takes a page from other artists in order to get inspiration. Like the Surrealists, he will
sometimes write down his dreams and try to record them in visual form.10 At other times the
sources of the artist’s inspiration come from a simpler place. Some of Harms ideas come to him
while walking or reading a book, reading a newspaper, while studying old masters, or the works
of contemporary fantastic artists.11 Some of the masters, old and new, that Harms has studied
include Salvador Dalí, Max Ernst, Claude Verlinde, and Ernst Fuchs.
Much more about Harms’s personal life, inspirations, and artwork will be revealed in the
following chapters. Chapter one is a biography of the artist’s life. Information is given on his
early life, as well as the formative years for his creativity. Readers will discover how Harms
became the artist who he is today, as well as receive some insights into how he creates his
artwork. Chapter two discusses the influence that the Renaissance master Albrecht Dürer and
the city of Nuremburg have exercised on Harms. Chapter three outlines all of the important

8

Ibid.
Ibid.
10
Ibid.
11
Ibid.
9
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mural paintings that the artist has completed in his lifetime. The fourth and final chapter talks
about Harms’s place within Fantastic Realism and how his artwork is both connected to and
separate from the art movement. The overall goal of the thesis in its entirety is to point out the
substantial contribution that Harms has made to the revival of fantasy in art, and the return to
nature as a source of inspiration.

5

Chapter 1. The Life of Wolfgang Harms
Wolfgang Harms (image 6) was born on May 3, 1950 as the second of four children.12
The artist is currently sixty-nine years old, living in the German city of Nuremberg. He has been
married for forty-six years to his wife Roswitha Huber, who he had a daughter named Eva with
in 1986.13 Harms has had a long life and career with many successes and achievements.
Nothing predicted his artistic career in his early life. He was a simple man from a simple
background, where art was not at the forefront of his life.

Image 6. Photo of the artist Wolfgang Harms.
Courtesy of the artist.
Harms and his family lived in the countryside, in a little farming village called
Unterbissingen in the district of Dillingen on the Danube river in Bavaria. Unterbissingen is part
of a district in the small town of Bissingen, which was still a rural area during the post-World
War II era. According to Harms “the inhabitants of the village were predominantly peasants,
who indulged in a certain old-fashioned pride and thus working-class families were treated

12

Wolfgang Harms. Interview by Tanya Kramer. Personal interview. Translated by Darius Spieth. Email, November
22, 2019.
13
Ibid.

6

condescendingly.”14 The artist’s family was considered rather poor, but his parents were
working hard to give their children a good life. Harms’s father was a World War II veteran,
while his mother focused on the education of her children.15 Their home was small and shared
with other family members. In fact, Harms grandmother, uncle, aunt, and their son lived in the
part of their house that faced the street, while he and his family lived in the back part of the

Image 7. Wolfgang Harms, Roter Mondvogel
(Red Moonbird), acrylic and oil, 2003.
Courtesy of the artist.
house.16 The artist never let these shortcomings in his early life limit his thinking or life choices.
During his childhood, he and his family never felt like they were missing anything materially.17
In fact these rural beginnings encouraged Harms to develop a deep passion for nature.
During his life in Unterbissingen, Harms was surrounded by plants and animals. In the
house that his family shared with their relatives they kept a dog, cats, chicken, a pig and rabbits,

14

Ibid.
Ibid.
16
Ibid.
17
Ibid.
15

7

as well as a garden that contained vegetables, potatoes, and some fruit.18 The house was also
very close to farming fields which belonged to surrounding peasants. The open fields were only
eight hundred meters away from the artist’s home and he would often go there to roam around
freely. During some of these walks, the artist’s father would teach him about different plants and

Image 8. Wolfgang Harms,
Blütenbläser"(Flowerblower), acrylic and oil, 2006.
Courtesy of the artist.
Image 9. Wolfgang Harms, In Balance,
acrylic and oil, 1980. Courtesy of the artist.
animals.19 This experience further entrenched Harms’s interest and love of nature and helped
him develop his personality. To this day, the artist still loves to take walks in nature and
considers it an important source of inspiration.20 Almost all of Harms’s paintings reflect this
deep-seated love of nature.
The Moon Bird (image 7) and the Flower Trumpet Player (image 8) are two figures that
often appear in Harms’s compositions. When painted, they are typically surrounded by other

18

Ibid.
Ibid.
20
Ibid.
19

8

plants and animals. Besides their connection with nature, these figures are significant to Harms
for many reasons. One such reason is that the artist believes that the Moonbird and the Flower
Blower, along with the painting In Balance (image 9), have a lot to do with his spiritual life,
which he likes to make universally accessible through his art.21 While all of these images are
important to Harms, it is the image of the Flower Blower that is most typical for Harm’s

Image 10. Wolfgang Harms, Blüten speiender Vulkan
(Flower Spewing Volcano), acrylic and oil, 2005.
Courtesy of the artist.
imagination. This distinction is due to the fact that in 1985 a tumor was discovered in the artist’s
ear; the tumor had already become partially malignant. It was during his time in the hospital,
after a successful surgery that lasted for hours, that Harms executed his first drawing of the
Flower Blower.22 The figure thus represents new life and optimism. The figure also combines
his two favorite subjects, nature and music, as the trumpet of the Flower Blower spews musical
notes that turn to flowers as they exit the trumpet. Harms wanted to get the idea across that
music and fine art are interrelated. In music, vibrations cannot be seen but only be heard, while

21
22

Ibid.
Ibid.

9

in painting, vibrations are visible.23 The vibrations that the Flower Blower emits when he plays
his trumpet are visible to the viewer in the form of flowers.
Another example of how nature inspired the artist’s compositions is his paintings that
depict volcanoes spewing flowers (image 10). Harms started to introduce this imagery into his
picture worlds after he visited the volcano Mt. Aetna on Sicily.24 This image shows the beauty
and power that is present in nature. Harms introduced this element beginning in from 1985,
because he was “inspired by the insight that volcanoes not only have destructive forces, but also
make life and the variety of species possible, a fact which has by now been extensively
documented by science.”25 It is clear that nature plays a predominant role in Harms artwork.
It is also clear that Harms is a very talented artist. However, it may be surprising to
discover that art was not always a part of his life. The term art did not exist in the artist’s life
when he was a youth, and, besides some photographs, there were only two paintings in his
childhood home.26 This lack of exposure to art did not hinder the blossoming of his artistic
ability. Even before attending elementary school, Harms would do simple drawings on the
margins of newspapers.27 It was at the age of eleven that a key experience happened, which
would push the artist even further into the pursuit of art. In elementary school, one day, a new
teacher took all of his students, which included Harms, to draw outside. After the exercise was
completed, the teacher excitedly showed the other students Harms’s drawing, as his was the only
one which had been drawn with accurate perspective.28 This event made him realize, as well as
other people in his life, that he had a gift for art.

23

Ibid.
Ibid.
25
Ibid.
26
Ibid.
27
Ibid.
28
Ibid.
24
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Harms went on to attend a Gymnasium, which is a university-track high school, where he
had his first real contact with art.29 After a while he decided to focus more on art, which was his
true passion. One of his art educators supported this decision and encouraged Harms to
apprentice with the teacher’s brother, who was a goldsmith.30 This decision would have
ultimately taken the artist to the city of Rosenheim, where he would have lived alone, with only
fourteen years of age, during the apprenticeship. After deciding not to follow this path, due to
the fact that it was so far away from his family, Harms thought about becoming a graphic
designer. This dream, however, did not last long either, as he found that all of the graphic design
apprenticeships in the area were taken, and the only other way to become a graphic designer was
to attend a Fachhochschule, a university of applied sciences. 31 Studying at the Fachhochschule
sadly was not an option for the artist, as he did not have a high school diploma from a
Gymnasium, which would have granted him access to such an institution.
It was then that Harms met with Eugen Rieß, a master painter who lived in the town of
Donauwörth, about sixteen kilometers away from his hometown, who took him on as an
apprentice.32 Through hard work and dedication, Harms gained valuable insight into Rieß’s
approach to painting. The apprenticeship not only taught him the technical aspects of colors, but
also how to paint fonts and lettering, how to apply gold leaf, how to imitate wood grain with
paint, and how to mix nuanced paints.33 But the apprenticeship was not the only training which
the artist pursued at this time.

29

Ibid.
Ibid.
31
Ibid.
32
Ibid.
33
Ibid.
30
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When he was fifteen years old, while training with Rieß, Harms also enrolled in an
American correspondence school program named Famous Artists (image 11).34 The Famous
Artists School has been in operation since 1949. It was founded by members of the New York
Society of Illustrators, specifically Albert Dorne and Norman Rockwell.35 Harms mother helped

Image 11. Example of Famous Artists correspondence school
ad.
him pay for these lessons, which relied on mail exchanges. Students would complete
assignments, like drawings, on their own time and then receive corrections on their work through
the mail.36 At the end of the courses, one could obtain a diploma. However, this
accomplishment ultimately did not advance the quest for formal credentials because the diploma
was not officially recognized in Germany.37 Nevertheless, the experience did help him become
the artist who he is today.

34

Ibid.
Laura P. Claridge, Norman Rockwell: A Life (New York: Random House, 2001), 362-363.
36
Wolfgang Harms. Interview by Tanya Kramer. Personal interview. Translated by Darius Spieth. Email, November
22, 2019.
37
Ibid.
35
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Harms developed a painting technique that was formed during his many years of training
and that is uniquely his own. Harms uses wooden panels, specifically laminated panels, such as
MDF-boards, which he prepares himself.38 Then Harms primes the surface by applying layers of
thinned acrylic paint, followed by multiple layers of a half-gesso, ground based on acrylics. In
between each step, the surface is sanded.39 Thereafter, the actual layers of paint are being added.
The first layer is the underpaint which serves as the base of the painting. In Harms’s case the

Image 12. Wolfgang Harms, Grüner Sternling
(Green Starling), acrylic and oil, 2014.
Courtesy of the artist.

Image 12 A. Wolfgang Harms, Grüner Sternling
(Green Starling), acrylic and oil, 2014. Courtesy
of the artist.

“underpaint is done in acrylics, mostly of a greyish or brownish color.”40 Each layer added after
this step is designed to add more detail (image 12). As the process continues, forms become
denser and three-dimensionality is achieved by introducing white highlights.41 Overall, the
colors become brighter and more details appear as the layers build up (image 12 A).

38

Wolfgang Harms. Interview by Tanya Kramer. Personal interview. Translated by Darius Spieth. Email, December
3, 2019.
39
Ibid.
40
Ibid.
41
Ibid.
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In the next step after the underpaint is completed, another layer of thinned acrylic lacquer
is applied. This procedure is completed “so that the following oil or resin oil layers will not dry
too quickly, or that the oil is absorbed too quickly.”42 This step in the process is called “sealing
off” and can be done in many different ways. The final step in Harms’s paintings is to apply

Image 13. Wolfgang Harms, My first mural (Mein
erstes Wandbild), acrylic, 1966. Courtesy of the artist.
layers of oil or resin paint with the palms of his hand, as well as the evening out the surface with
a stippling brush so that no traces of the brush can be seen in the paint.43 This part of the process
is known as glazing, and can take anywhere from three to four hours or a whole day. After the
painting is finished, a layer of varnish is added to the surface in order to protect it.
After training and perfecting his technique, Harms received his first major commission
when he was sixteen. The project was to paint two pictures in the entryway of the

42
43

Ibid.
Ibid.
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Handwerkerhaus, which is a house for craftsmen, in Bissingen (image 13).44 The small painting
with its ornate, illusionistic frame is yet another example of Harms’s love of nature, as it shows
an outdoor scene with trees, grass, mountains and a body of water. The artist’s next commission
came just a year later when he was seventeen. This time, he was asked to paint on a defunct door

Image 14. Wolfgang Harms, Kurhaus
Bissingen, acrylic, 1967. Courtesy of the
artist.
in the hall of a local spa. The doorway had gotten filled in with a wall, which would serve as the
support for his fresco (image 14).45 The painting alludes to a connection between the faucet
jutting out from the wall and the water within the fresco itself. One can see a reference to a
spring in the fresco. Water shoots out from a small brick wall and into a woman’s jug; Harms
also created the pool of water from which a donkey drinks. Integrated into the mural is the real

44

Wolfgang Harms. Interview by Tanya Kramer. Personal interview. Translated by Darius Spieth. Email, November
22, 2019.
45
Ibid.
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faucet, from which spa water gushes into a basin. The composition anticipates Harms’ fondness
of trompe-l’oeil effects.
After this early experiment, when Harms turned eighteen, he decided to go back to school
in order to obtain his Mittlere Reife, which is a general education diploma.46 This diploma is a
degree below the Abitur, the title which allows the holder to attend university studies in the
German education system. Traditionally the Mittlere Reife was a track to clerical jobs or for
trained craftsmen instead of blue-collar laborers. Harms pursued this path because he did not
like to get up early in the morning in order to do simple labor, like house painting jobs. But there
was also yet another reason: the master painter with whom he apprenticed favored his sons for
the most interesting and beautiful jobs.47 This circumstance helped the artist to gain his
independence, which would lead him to the next step in his artistic career.
After being unable to get a job as a graphic designer with the help of the American
correspondence school Famous Artists, Harms found a job as a letter painter at a furniture outlet
called Möbel Melcer.48 This opportunity would eventually lead to Harms being able to realize
his dream of becoming a graphic designer. After six months with the company, some of the
graphic designers left their jobs and Harms was able to become the head of the graphic design
division at Möbel Melcer.49 His duties included designing two weekly ads with special offers for
furniture, as well as photographing and designing the furniture catalogs. However, the artist
quickly realized that the job was very stressful and hence decided to enroll, in the fall of 1970, in

46

Ibid.
Ibid.
48
Ibid.
49
Ibid.
47
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the inaugural program for the study of “Object Design” at the newly opened Fachhochschule für
Gestaltung, in Augsburg.50 However, this plan did not develop either according to Harms’s plan.
The basic courses at the school were interesting, but it turned out that the major professor
for the program had been an instructor at the Masterschool for House Painters, which had not
properly prepared him intellectually for his new current position.51 Nonetheless, the school was
beneficial in helping Harms realize his true passions and interests in art. Besides color studies
and lettering, the artist realized that he was most interested in “free painting.”52 It was also
during this time that Harms learned to love Surrealism, Fantastic Realism and Visionary Art,
which led him to discover artists such as Salvador Dali, Max Ernst, Miro, Magritte, Chirico,
Füssli, as well as the Dadaists. After four semesters of classes, the artist again decided to make a
change in his artistic studies. Driven by a desire to study painting, Harms decided to travel to
Nuremberg.53 It was in the city of Nuremberg that Harms not only honed his skills as a painter,
but also became influenced by the city’s artistic history and its most famous citizen, Albrecht
Dürer.

50

Ibid.
Ibid.
52
Ibid.
53
Ibid.
51
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Chapter 2. Nuremberg and Dürer as Influence
Nuremberg is a city with many layers of history. It is considered the second largest city
of the German federal state of Bavaria. However, when one digs deeper, one finds that the city
was and is a center for the arts. It was home to some of the greatest artists from the Renaissance
period, such as such as Peter Vischer, Adam Krafft, Veit Stoss. However, the most famous artist

Image 15. Albrecht Dürer, Self Portrait
at the Age of Twenty-Eight, oil on
panel, 1500.
who called the city home was Albrecht Dürer (image 15). The city has also been through its fair
share of struggles, including rallies of the Nazi party in the 1930s and 1940s and extensive
destruction during World War II. After the second World War, the famous Nuremberg Trials
were held there. The trials were aimed at an international audience, but the true target was the
German populace and the objective of de-Nazification.54 The ultimate goal was to punish

Donald Bloxham, “The Nuremberg Trials and The Occupation of Germany,” Cardozo Law Review, 27 no. 4
(2005): 1599.
54

18

prominent leaders of Nazi Germany, who had committed war crimes. But the Nazis and the
Nuremberg Trials do not define the city of Nuremberg. Nuremberg has a rich history full of
beauty and greatness and “in spite of all changes, and in spite of the disfigurements of modern
industry, Nuremberg is and will remain a mediaeval city, a city of history and legend, a city of

Image 16. An aerial view of Albrecht Dürer’s house
in Nuremberg.
the soul.”55 For the most part, Nuremberg has kept its old world charm even as the world around
it continues to change.
At the core of the city’s Renaissance identity is the artist Albrecht Dürer. Nuremberg is
famous for being not only the birth place of the artist, but also the place where he lived and
worked. A famous landmark in the city is the house where the artist resided and died (image 16).
Dürer was and still remains a key artist in the history of Nuremberg and of Germany as a whole.
He worked as a painter, printmaker, and theorist.

55

Cecil Headlam, The Story of Nuremberg (London: Dent., 1933), 1.
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As a theorist, Dürer’s “most important contribution to sixteenth-century geometry
remains the first of his two major treatises on measurement and proportions, Underweysung der
Messung.”56 Geometry was highly important to Dürer, as he believed that measurement and
proportion were the basis for all art.57 This approach to art seems very scientific or scholarly,
and art is not often thought of in such an academic way. Dürer’s art sometimes seems almost
scholarly or academic even.58 The academic approach however seems to have worked in the
artist’s favor.

Image 17. Albrecht Dürer, The Four
Horsemen, from the Apocalypse,
woodcut, 1498.
What really caught his audience’s attention and contributed to Dürer rise to prominence,
were his high-quality woodcut prints (image 17). Painstaking attention to detail defines these
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graphic works. The artist focuses on rendering humans and animals with the same amount of
precision. Dürer was “concerned with the proportions of the human figure as a means of
perfecting an imperfect nature.”59 Nature was an important preoccupation for the artist. He
painted animals and loved to study the minute details of nature in his prints and other artworks.
In fact, “[o]ne of the most fascinating aspects of Dürer’s artistic oeuvre is the way in which he
incorporates his observations of nature into more traditional subject matter.60 Many of the

Image 19. Albrecht Dürer, Madonna
with a Multitude of Animals,
engraving, c.1503.

Image 18. Albrecht Dürer,
Madonna with the Monkey,
engraving, 1493-1503.

artist’s religious artworks, such as Madonna with the Monkey (image 18) and Madonna with a
Multitude of Animals, are examples of this characteristic. In Madonna with the Monkey, the
monkey serves as not just an example of Dürer’s interest in exotic animals, but is also a symbol
for lewdness and sin.61 The engraving Madonna with a Multitude of Animals (image 19) is
Peter Parshal, “Graphic Knowledge: Albrecht Dürer and the Imagination,” Art Bulletin, 95 no. 3 (2013): 393.
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another example of the artist combining religious subject matter with animal symbolism. Here
the fox, who usually symbolizes the wicked seducer, is fastened which therefore now portrays
evil as being a tamed thing.62 In both of these engravings, as well as in many other works, Dürer
is trying to combine his interest in exotic animals with his interest in symbolism.

Image 20. Albrecht Dürer, Young Hare,
cream wash, 1502.

Image 21. Albrecht Dürer, Great Piece of
Turf, watercolor, pen, and ink, 1503.

The artist clearly analyzed his subjects extensively before engaging them in a work, so
that the message he delivered was succinct and exact. This level of observation can also be seen
in not only the underlying message of his artwork, but also in how he rendered the forms of
animals and humans. Dürer was after all “an artist who very consciously observed and
commented on what was happening around him.63 This quality can be seen in Dürer’s paintings
Young Hare (image 20) and Great Piece of Turf (image 21), which are both considered
masterpieces of observational art.
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Given the intertwined histories of the city of Nuremberg and that of the artist Albrecht
Dürer, it is no wonder how Wolfgang Harms would come to be influenced and inspired by two
such great aspects of German Renaissance culture. Dürer was in fact a key motivation for Harms
ambition to learn about mural painting.64 Looking to further his education in art, one finds that
Harms moved to Nuremberg in 1972. The artist started studying at the Academy of Fine Arts in
Nuremberg under Professor Günter Voglsamer, who was the only professor in Germany at this
time who taught a class on “free and applied painting.”65 “Applied painting” in this context
meant fresco painting. While training at the Academy of Fine Arts in Nuremberg, Harms
quickly learned that the artistic direction and working method of his major professor were very
different from his own in terms of both content and style. This divergence existed because
Voglsamer was more interested in the type of art that defined the post-World War II era, which
can be described as a mixture between abstraction and realism.66 Despite their differences in
artistic style, Harms was able to learn a lot about mural painting from Voglsamer.
One such lesson made the point that when it came to artistic mural painting, the existing
architecture always needed to be taken into consideration and needed to be integrated into the
artwork itself.67 Harms learned that he had to think not only about the mural, but also how the
architecture itself would affect the artwork. He developed an awareness for how the people who
would inhabit or move through the spaces defined the mural. During this time, the artist
determined which artistic styles he preferred over others. In Augsburg and Nuremberg, Harms
was interested in Expressionism and Conceptualism for a time, but quickly learned that he
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preferred Realism and Fantastic Realism. 68 The artist engaged with the later art movements
because he felt they posed more of an intellectual and artistic challenge for him than the
modernist movements.
Harms’s time in Nuremberg was also a period of learning on his own, which helped him
define his artistic identity. The artist spent time reading books, visiting museums, and
experimenting artistically, which led him to become interested in the techniques of the old
masters. One of the aspects that Harms had taught himself was how to paint with oil glazes,
which was a technique that had been all but forgotten at the Nuremberg Art Academy.69 There
were no other art academies in Western Germany which taught students how to paint with oil
glazes at this time. Eventually, Harms became the only person in Nuremberg who mastered this
technique.70 The artist was not hesitant to share his technical knowledge with others. When
Harms became an assistant at the Nuremberg Academy of Art, he offered a course on oil
glazes.71 Unfortunately, interest in the class was low, as many students found the technique too
time consuming and instantaneous results could not be obtained.
Harms artworks and inspirations defy categorization. In terms of content, the artist
considered himself an outsider from the beginning because current trends in modern art did not
interest him.72 His relations to the contemporary art scene did not improve for the artist as time
progressed. According to Harms, the art market only recognizes artists who follow the Zeitgeist
and only cater to the needs of the market.73 Harms objects to this opportunism, as he prefers to
create art that he likes, which transcends current trends.
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Harms also considers himself an outsider when it comes to the Nuremberg art scene.
There are two reasons for isolation, one of which is that the artist was branded as a painter who
worked on commission, and who was accepting commissions for mural paintings, which was
looked down upon.74 The second reason was that the artist created artwork which was different
from that of his fellow artists, and hence was not accepted by art galleries and other institutions.
Another obstacle that Harms faced in the artworld is that he has never had the tendency to sell
his paintings, neither today nor in the past.75 However, things finally turned around for the artist
when he got a very important commission from Max Grundig.

Image 22. Wolfgang Harms, Imperial Bühlerhöhe. Courtesy of
the artist.
Grundig was the founder of the electronics company Grundig AG. He wanted Harms to
paint some rooms in his castle Hotel Bühlerhöhe in Baden Baden (image 22), which Grundig had
recently acquired and was about to remodel (image 23).76 Grundig commissioned several mural
paintings for the castle hotel from Harms. The fact that the artist managed to obtain the
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prestigious commission was talked about by the press. 77 Another moment that put the artist in
the spotlight was a commission in 1986 that ultimately failed to materialize.
In that year, one of Harms’s former professors came to him and asked if the artist would
like to do an expert report requested by the City of Nuremberg on the repainting of the old Town
Hall (image 24).78 The project would have been a collaboration between the two artists. Due to

Image 23. Wolfgang Harms, Grundig-Bankettsaal.
Courtesy of the artist.
differences in artistic styles as well as personalities, Harms ultimately turned his professor down.
After his rejecting the offer, the city of Nuremberg invited Harms to enter the competition
alone.79 The project was complicated and came with many guidelines that applicants had to
follow.
After studying the guidelines Harms decided that he would pursue an empathetic
reinterpretation of the painting style from Dürer’s time.80 There were two other artists who were
competing for the town hall project. One was Professor Bluth from Berlin, who also held a
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professorship in Kassel. The second was the graphic designer and illustrator Michael Matthias
Prechtl from Nuremberg.81 In the end, political intrigue led to a collapse of the project and the
town hall remains unpainted to this day. Prechtl presented his design for the competition in a
highly publicized press event, which violated the rules for the competition that the artists had to
follow.82 Due to not following the rules, the artist disqualified himself. There was also the fact
that Prechtl would not have been able to execute the mural alone.83 He would have needed a

Image 24. Image of historical City Hall Meeting Room
in Nuremberg. Courtesy of the artist.
painter to help him complete the project. Harms was asked by Otto Peter Görl, municipal master
builder, if he would assist Prechtl, to which Harm s said no.84 Even though Harms did not secure
the commission, there were some positive outcomes from this experience. The artist was able to
study Dürer’s designs and works intensively, as well as build a reputation for himself in
Nuremberg which brought him more commissions for murals, one of which was the Max
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Grundig project.85 These events made Harms better known and afforded him more opportunities
to get his art noticed by a larger public both inside and outside of Nuremberg.
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Chapter 3. Mural Painting
Mural painting is an essential part of the Harms’s artistic practice, as the example of the
Hotel Bühlerhöhe in Baden Baden (image 25), discussed in the previous chapter demonstrated.
But Baden Baden was not the last stop of Harms’s work as a muralist. One year after painting

Image 25. The artist painting a niche with a
trompe l’oeil still life at the Bühlerhöhe.
Courtesy of the artist.

Image 26. A view of the Hotel Strandperle in
Cuxhaven. Courtesy of the artist.

the murals at the Bühlerhöhe, the artist was contacted by Jürgen Heinrich, the owner of the Hotel
Strandperle in Cuxhaven in Northern Germany (image 26). Heinrich asked Harms if the artist
would be willing to paint murals for the swimming pool of the newly built apartment hotel
Seeschlößchen. 86 The mural was completed in 1990 (image 27), and later on, in 2000, the artist
was contacted about painting another mural for the swimming pool at the Strandperle (image
28). These two murals led to Harms’s developing a close relationship with Heinrich, who
continued to give the artist commissions.87 Harms also served as an advisor on interior design
problems at the Strandperle.
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After looking at these more recent murals of Harms, one must go back and look at his
earlier ones. In this way one can see the artist’s growth and artistic development when it comes
to fresco painting. Harms’s first experience with murals came early on and included such
projects as painting a scene behind a whirlpool bath in a private home, and then creating at

Image 28. Mural for the pool at the Strandperle.
Courtesy of the artist.

Image 27. Mural for the pool at the Seeschlößchen.
Courtesy of the artist.

heater curtain in a spa town (image 29).88 The original design was executed on a carton and then
Harms had to pick out the textiles that would be used. The artist even got to supervise how the
textiles were used throughout the production process.
Harms next chance at mural painting came thanks to the graduates from the Interior
Architecture program at the Nuremberg Academy of Art. The project involved painting a small
bathroom for a medical doctor in Nuremberg (image 30).89 The design was organized according
to the classical principles of the Renaissance. Harms took the existing architecture and then
integrated realistically painted vistas into the mural.90 The resulting artwork, which uses many
trompe l’oeil elements, gives the viewer the sense that one is looking out of a window.
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Over the next couple of years Harms was able to paint many murals in Germany, which
included locations in Nuremberg, Munich, Baden Baden, Düsseldorf, Cuxhaven, Berlin, and on
the upscale Starnberger Lake.91 The artist was not just limited to Germany either. He was also
able to paint murals in Vienna and Innsbruck in Austria, in the south of France, and in Marbella,
Spain (image 31), as well as a passageway in the presidential palace of Nigeria.92 It is clear that

Image 30. Mural in bathroom painted by Wolfgang
Harms. Courtesy of the artist.

Image 29. Theater curtain designed by Wolfgang
Harms. Courtesy of the artist.

Harms artwork appeals to not only German audiences but also to many others in the world.
In 1992 Harms spent most of his time on the private villa of a real estate broker in
Munich.93 The artist painted illusionistic doorways, fake stucco medallions, caryatid figures,
temple facades, fountains, and fantasy flowers on the inside walls of the villa (image 32). It was
during this time that Harms became fascinated with flowers and floral elements (image 33).94
The flowers seem to be floating above the background. This technique was not only used in his
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murals, but also in his panel pictures. The artist liked playing with illusions and considered the
technique a sort of visual game.
When looking at Harms’s mural paintings one notices that his frescos have more than a
touch of Italian influence, specifically with respect to illusionistic ceiling painting. This Italian
inspiration draws the artist that much closer to Dürer, who was known to have travelled to
northern Italy, especially Venice, where he came under the spell of the art of the Renaissance.95

Image 31. Mural designed by Wolfgang Harms in
Marbella, Spain. Courtesy of the artist.

Image 32. Mural designed by Wolfgang Harms for
the private villa of a real estate broker in Munich.
Courtesy of the artist.

The Italian influence on Dürer came from the two trips that the artist accomplished during his
lifetime in order to further his knowledge about artistic practices. For Harms however, the
Italian influence most likely came from not only studying the art of Dürer, but also from the
artwork that he saw in the museums which he visited. Another contributing factor could have
also been a private commission which the artist received in 1996.
In that year, the artist was not doing well financially, so when a merchant from Hannover
asked him to do copies of details from the painting by Benozzo Gozzoli, The Procession of the
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Three Magi (image 34), he agreed.96 Gozzoli was an Italian Renaissance painter from Florence,
and his original mural is located in the chapel of the Palazzo Medici Riccardi in Florence. Each
wall that contains part of the mural features one of the Magi who visited Jesus Christ at the
manger; however, none of the magi ever reach the manger in the artwork. The project for the
copy was very large scale, measuring in at 12 x 2.3 meters on canvas, which was broken down
into five parts.97 After completion, the individual canvases were meant to be assembled on the
wall of a room in the house of the patron (image 35). While the project is not an actual fresco, it
is inspired by and based on a historical wall painting.

Image 34. Benozzo Gozzoli, The
Procession of the Three Magi, 1459-60,
Palazzo Medici-Riccardi, Florence.
Courtesy of the artist.

Image 33. Detail of
Wolfgang Harms’s mural
for the private villa of a real
estate broker in Munich that
shows illusionistic work.
Courtesy of the artist.

However, the difference between Harms’s and Gozolli’s work is that the original mural
by Gozzoli would have been meant to “instruct the beholder, to reveal to him in an ordered
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fashion things of which he had been only half aware, and to represent the might and glory of God
and his Church in powerful images.”98 With Harms’s mural-sized paintings however, the point
of the work was not to glorify God, but rather a past artist and his artwork. The merchant who
requested this art from Harms clearly admired Gozolli’s work. However, both Harms and
Gozolli’s work share one key goal, which is to beautify the walls to which the artwork is applied.
Another project that is both impressive and important to Harms is the group of murals he
completed on a World War II-era concrete bunker in Nuremberg. In 1984, the city of
Nuremberg launched a competition for painting the so-called “Lead White Bunker,” which the

Image 35. Wolfgang Harms, View of The
Procession of the Three Magi Gozzoli Project.
Courtesy of the artist.

Image 36. Wolfgang Harms, Bleiweiß bunker
Nürnberg. Courtesy of the artist.

artist won (image 36).99 Bunkers, such as the one in Nuremberg, were originally built by the
Nazis during World War II as bomb shelters for the civilian population who lived in the
neighborhood. After the war, they were too sturdy to be demolished, but the city wanted to make
the one in Nuremberg look more aesthetically pleasing. Harms’s original idea was to strip the
98
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bunker of its essence as a bomb shelter by turning it into a little castle in order to show what
could have been built in its place, if humans did not have a war-like dispositions (image 37).100
However, the city councilors of the Green Party did not like this idea because they wanted the
murals to feature a design that would have allowed the bunker to be interpreted as an anti-war
monument.
The bunker was painted in 1987 and Harms even served as a tour guide for the bunker if
there were interested visitors in town.101 During this time, the city of Nuremberg decided that

Image 37. Wolfgang Harms, Draft for
Bleiweiß bunker Nürnberg. Courtesy of the
artist.

Image 38. Wolfgang Harms, facade of the LechlerLorz family house. Courtesy of the artist.

the building was no longer needed as an anti-war monument after the end of the Cold War. The
building was sold to private investors and remodeled as an apartment building.102 The
remodeling of the building, especially the piercing of windows, which was heretofore technically
impossible, resulted in the loss of Harms’s murals. The only evidence of them to have ever
existed is in documentary photographs that were taken after the project was completed.
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The final mural project by Harms to be discussed is one he completed in 1978. In
walking distance from the bunker, the artist painted the facade of the house where the LechlerLorz family lives (image 38).103 The Lechler-Lorz family is a husband-and-wife team of interior

Image 39. Wolfgang
Harms, mural over
fountain of the LechlerLorz family house.
Courtesy of the artist.

Image 40. Claude III Audran, The
Apes of Mars, etching, 1700s.

architects, who are friends of the artist. Both of these façade paintings maintain Harms’s
whimsical artistic style. However, what makes these murals most noteworthy is the characters
which they feature: monkeys. Monkeys make somewhat of a regular appearance in Harms
artwork. In these murals especially, the monkeys clash with classical architectural elements.
They also seem to be acting silly and getting into mischief (image 39). This ties Harms’s
artwork to a genre known as singerie songerie, or monkey play. Precedents for creative
paintings like the Lecher-Lorz frescos go back as far as the early 1700s (image 40). In the more
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traditional singerie songerie paintings the monkeys take on the role of humans (image 41).
Harms artwork tends to treat the monkeys as animals, but they are being silly and are designed to
be a source of entertainment, which is what all singerie songerie paintings try to accomplish.
All of the murals and paintings that Harms creates tend to be very realistic, yet fantastic
at the same time. There are elements within his artwork that let the viewer know that while

Image 41. Alexandre-Gabriel Decamps, The Experts,
oil on canvas, 1837.
reality may have initially influenced the artist, he has added a touch of the imagination. When
looking at artwork that can be labeled as Fantastic Realist, one can see the similarities between
that artwork and Harms’s art. Fantastic Realism clearly has an influence on the artist. The
circumstances for this influence become clearer when one learns how Harms studied under the
leading Fantastic Realist painter, Ernst Fuchs, for a short time, but then elected to follow his own
intuitions.
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Chapter 4. Harms’s Place in Fantastic Realism
The term Fantastic Realism was inspired by the teachings of the artist Albert Paris
Gütersloh, and the artwork of his students.104 Gütersloh (image 42) was an Austrian writer,
artist, actor, and stage designer, who taught at the Vienna Academy of Fine Arts. He studied
painting with Gustav Klimt and worked with Max Reinhardt, but it was his focus on the
techniques of the Flemish artist Pieter Bruegel the Elder, the Netherlandish artist Hieronymus

Image 42. Albert Paris
Gütersloh, Portrait of a Woman,
oil on canvas, 1914.
Bosch, and Albrecht Dürer which truly defined his style.105 The term Fantastic Realism often
refers to the work of a group of painters who formed The Vienna School of Fantastic Realism.
The term Viennese School of Fantastic Realism was coined by the Austrian art critic
Johann Muschik. 106 The group was founded in Vienna in 1946, immediately after World War II.
The artwork they produced was a combination of Symbolism, Surrealism, and Northern
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Renaissance; it was filled with content that was rendered with the precision of the Old Masters,
but focused on hyper-realism and fantasy.107 The group often looked at ancient myth, religion,
and post-World War II reality for inspiration. One of the best-known artists, who was a founding
member of the group, was Ernst Fuchs. Fuchs came to define the style of Fantastic Realism.
Fuchs was an Austrian painter, draftsman, printmaker, sculptor, architect, stage designer,

Image 43. Ernst Fuchs, Christ Before Pilate,
brush drawing ink on paper, 1945-55.
Image 44. Ernst Fuchs, In Front of
the Tree of Knowledge, mixed media
on canvas, 1983-84.
composer, poet, and singer. He was also one of the founding members of The Vienna School of
Fantastic Realism. Many of Fuchs artworks deal with Judeo-Christian themes that are combined
with mysticism (image 43).108 Religion was very important to the artist, and later in his career
his artwork tended to mainly focus on mystical stories of the bible and Kabbalah. The reason
that Fuchs focused so much on religious content was because he believed that the people and
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stories in the bible were actual events which happened in history.109 Religion was also
something that Fuchs had studied at length before becoming an artist. The artist studied theology
in college and eventually earned his doctorate in the field.110 However, as important as religion
was to Fuchs, he eventually dedicated himself completely to art.
Fuchs created many prints, as well as designed stage sets and costumes for the opera.

Image 45. Wolfgang Harms, Monade, acrylic and oil,
2007. Courtesy of the artist.
Although the artist worked with many different media and types of art, he is best known for his
paintings. When one looks at pictures by Fuchs, such as In Front of the Tree of Knowledge
(image 44), and compares them to Harms’s paintings, such as Monade (image 45), one can see
that both of the artists have a similar artistic style. It is clear that Fuchs art influenced and
affected Harms.
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As a student, Harms visited a large exhibition of the Viennese School of Fantastic
Realism in Germany.111 It was at this time that the artist began to experiment with oil glazes,
and he was impressed by the technique that Fuchs used to paint his pictures. Harms began to
explore Fuchs’ painting technique in greater depth in the picture Protector of the Moon Bird
(image 46).112 After completing the painting, however, the artist’s fascination with Fuchs’s
artwork faded. Nevertheless, he would return to Fuchs and Fantastic Realism eventually.

Image 46. Wolfgang Harms, Protector of the
Moon Bird, acrylic and oil, 1979-1980.
Courtesy of the artist.
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In 1981, Harms was awarded a stipend for a study period at Fuchs’ “Summer Academy”
in Salzburg, Austria.113 Fuchs was teaching a class at the Academy at that time, so Harms
enrolled in it, hoping to learn something new from him. Unfortunately, Harms’s expectations

Image 47 A photo of Ernst Fuchs admiring
one of Wolfgang Harms’s Moon Bird
paintings. Courtesy of the artist.
were dashed, as during that six-week period Fuchs was only present for two days.114 During this
time, however, the artist was able to try out a glazing technique, combining oil paints and egg
tempera. Subsequently, Fuchs wanted to hire Harms as his assistant in Vienna, but this never
happened, as Fuchs did not offer Harms enough money. 115 But Harms also came to understand
that Fuchs admired his work greatly. Later on, after Fuchs had installed his studio in the
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Phantastenmuseum of Vienna, he would often stand, so the artist was told, in front of one of
Harms’s Moon Bird paintings in order to admire it at length (image 47).
Harms does not see himself standing in line with the Viennese School of Fantastic
Realism.116 However, the influences on Harms were very significant on his artistic development,
and the Viennese School clearly left its mark on the artist. Harms occupies a marginal place in
the history of Fantastic Realism, but it is an odd one. This status is mostly due to how Harms
sees himself and his artwork, but it is also because of how others see his artwork as well. It is
clear that there is an influence from Fantastic Realism on Harms’s paintings, but he does not
formally belong to the movement.
Harms was too young to be a Fantastic Realist; he belonged to the following generations
of Fantastic artists. However, Harms feels that if he had been born a few years earlier, he would
have played a key role in Fantastic Realism. The artist has always been too much of an
individualist to adhere to any group. In fact, Harms was attacked on several occasions,
especially in Nuremberg, by contemporary artists because he refused to run after the Zeitgeist,
which he feels is what most other artists do.117 To this day Harms still refuses to comply with
what is currently fashionable. Instead, the artist learned from early on to form his own opinion,
to formulate his own views of the world and to listen to his inner voice. As opposed to the
common practice of many so-called Fantastic Realists, Harms rarely combined distinct elements
known to us from lived reality.118 The Surrealists separated elements of known reality from their
established context in order to alter them in size or form, and to reassemble them partly or
completely in a new way, which is not what Harms does.
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The artist feels that this is a legitimate and a very popular variant of the fantastic, but it is
not his approach. Harms loves to invent things, humans, living creatures or animals, and he likes
to render them as realistically as possible.119 Life exists in an endless diversity, in forms and

Image 48. Arik Brauer, Schreck Kugel, tempera on
thick paper.
variations that are inconceivable to us, which is why the artist is convinced that he cannot invent
anything now, which did not exist before, or at least could have existed. Through his pictures,
one can gain access to different bildwelten dimensions, which cannot be exclusively described
visually or rationally, but which can nevertheless be experienced.120 One only needs to be
willing to enter these other dimensions.
Professor Carl Michael Hofbauer once described Harms’s place in Fantastic Realism by
saying
Harms is closer to the Surrealists than to most Fantastic Realists. Harm’s consciousness
is experienced as a mystical one, which, as far as that’s possible, finds a form in art. This
form, following the agreed nomenclature, belongs to Surrealism. His topics, too, seem
hearken back to the patterns, to which Surrealism gave rise. But Harms is also different
from Surrealism. The difference is subtle. It resides in the manner of the Viennese
School. Here with the Viennese School the goal to include, besides surreal formal
elements, also fantastical and magical ones in a picture.121
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It is clear that Harms artwork is in a category all its own. It is a blend of both Surrealism and
Fantastic Realism, with the artist’s own style added to it.
From the point of content and not technique, Harms is much less interested in Fuchs. Just
about the time the two artists first met, Fuchs began to paint almost exclusively biblical themes,
the interpretation of which Harms found to be rather kitsch-like.122 The artist personally felt that
he was closer to Arik Brauer, Rudolf Hausner, and Wolfgang Hutter, who were also leading
members of the Viennese School of Fantastic Realism. Harms was drawn to Brauer’s fantastic

Image 49. Rudolf Hausner, The Ark of Odysseus,
tempera and resin on plywood, 1953-1956.

Image 50. Wolfgang Hutter, Liebespaar, oil on
hardboard, 1950. Courtesy of the artist.

picture worlds, as well as the artist’s invented “Plant Worlds” – fantastic creatures and
recreations of our real world (image 48). Harms was drawn to Hausner’s approach of selfanalysis through painting (image 49). Harms liked how Hutter developed his picture worlds very
consistently and with a playful lightness in an endless number of variations (image 50).
While it is clear that Harms was influenced by a great many number of Viennese artists,
it is also clear that he himself still remains unique in his style, which is a blend of Surrealism and
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Fantastic Realism, to which he adds his own elements of the imagination. Harms is a very
independent-minded and unique artists who likes to do his own thing. He does not like to cater
to the mass audiences or go with what other artists would consider popular. While this choice
puts the artist in a class by himself, it also makes it harder to categorize him or his artwork. One
could say he is a Fantastic Surrealist.
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Conclusion
Wolfgang Harms has made a substantial contribution to the world of fantastic art with his
Bildwelten. While it is clear that his artwork is similar to Fantastic Realism, it cannot be labeled
as such because the artist is too much of an individualist in the final analysis. Harms does not
like to follow the lead of other artists or art institutions. He is a very independent minded and
unique individual, and the same can be said about his art.

Image 51. Wolfgang Harms, Wisskirchen.
Courtesy of the artist.
Oftentimes, Harms sees pictures in his surroundings, in clouds, in trees, in the structures
of stones or old walls, in the mood of light, which can inspire a pictorial idea.123 For some
pictures he has a specific idea and plans them precisely, but he keeps options for modification
open for a long period of time. Most of his pictures start out with a vague idea and then “they
paint themselves.”124 While in the process of painting, Harms feels as if he only has to mix the
right colors and hold the brush, and the final result is surprising, even for himself. Sometimes,
123
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the true meaning of the artwork comes to him a long time after it is completed.125 For mural
paintings, the best ideas come to the artist whenever he has spent some significant time in the
room to be painted. Aside from what inspires Harms, another important component to his work
is a repertory of recurring imagery.
An important source of inspiration for Harms is music, especially when he sits in front of

Image 52. Wolfgang Harms, Blauer
Mondvogel, acrylic and oil, 1985.
Courtesy of the artist.
panel with its structure of primer and “meditates” until the picture emerges from this
background.126 This process can be seen with his Flower Blower (image 51), who plays music
within the artworks. Another important figure for the artist is the Moon Bird, which he first
invented in 1979. It was the first painting in which he used his special combination of oil and oil
glazes. The Moon Bird (image 52) became a symbol of Harms’s creativity, of changes in nature,
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and is a king of the night.127 The figure opened up possibilities to access, by means of his
imagination, a new dimension.
While Harms does not conform to norms, or go with art world “buzz” as it were, he is
influenced by other artists, places, and movements. Nuremburg, Albrecht Dürer, and Italian art,
especially illusionistic ceiling painting, are phenomena that the artist encountered in his life,
which have inspired him. These influences can be seen in his artwork and were pointed out in
past chapters. Through autodidactic learning, museum visits, and apprenticeships Harms became
exposed to a diverse range of influences, which inform his artistic style. Harms feels a
fundamental urge to impose on his personal surroundings his will to create.128 His personal
surroundings in this instance is any available surface which can become a projection screen for
his art and his imagination.
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Appendix A. November 22, 2019 Interview
Antworten für Tanya Kramer

1

Geboren am 3. Mai 1950 , als zweites von vier Kindern.
Seit 1974 verheiratet mit Roswitha Huber. 1986 Geburt von Tochter Eva.
Erste Einzelausstellung mit 24 Jahren.
Wir wohnten auf dem Lande in einem kleinen Bauerndorf (Unterbissingen) im
Landkreis Dillingen an der Donau, (Bayern).
Nach heutigen Maßstäben würde man unsere Familie eher als arm einstufen.
Mein Vater war vom 2. Weltkrieg gezeichnet wie viele Kriegsrückkehrer, er
arbeitete in einer Fabrik in der Galvanik.
Meine Mutter kam ebenso wie er aus einfachen Verhältnissen. Sehr liebevoll sorgte
sie für ihre Kinder und legte großen Wert darauf, dass alle eine Ausbildung nach
ihren Wünschen und Eigenschaften bekamen, allerdings dann auch unter der
Bedingung diese bis zum Ende durchzuhalten. Wir wurden zum freien und kritischen
Denken und verantwortungsvollen Handeln erzogen und hatten trotz vergleichbarer
geringer finanzieller Mittel immer das Gefühl, dass es uns an nichts Wichtigem
mangelte.
Die Einwohner des Dorfes waren überwiegend Bauern, die noch einen
althergebrachten Stolz pflegten, so kam es dass Arbeiterfamilien eher von oben
herab behandelt wurden.
Dennoch gliederten wir uns einigermaßen ein und mit der zeitlichen Veränderung
wurden wir auch akzeptiert, worauf unsere Mutter großen Wert legte.
In einem kleinen Haus, in dessen Vorderteil meine Großmutter, Onkel und Tante
und deren Sohn wohnten, waren wir im hinteren Teil zu Hause.
Zu unserem Haushalt gehörten, wie zu der Zeit fast überall auf dem Lande üblich,
Hund, Katze, Hühner, ein Schwein und Kaninchen. Es gab einen Garten mit Gemüse
und Kartoffel und das eine oder andere Obst. Die Nachbarn waren wie schon
erwähnt überwiegend Bauern und wir Kinder bewegten uns relativ frei oft auch in
deren Anwesen.
„Natur“ so kann ich rückblickend sagen, war ein wichtiges und prägendes Element
in meiner Jugendzeit. Hinter unserem Haus begannen die Felder der Bauern und
der Wald war nur etwa 800 Meter weit entfernt, in dem ich als heranwachsender
Jugendlicher viel und gerne unterwegs war. Heute noch bewege ich mich gerne in
der freien Natur, sie ist für mich eine wichtige Inspirationsquelle.
Das Wort „Kunst“ existierte für uns überhaupt nicht, aber schon als Junge
bewunderte ich die schönen Malereien in der Roko-Wallfahrtskirche in einem
Nachbarort. Soweit ich mich erinnern kann gab es in unserem Haus neben einigen
Fotos, zwei Bilder.
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Im Eingangsbereich ein rundes, ähnlich einer Schützenscheibe, mit dem Motiv des
heiligen Hubertus auf einem Pferd mitten im Wald, im Hintergrund stand ein Hirsch
mit einem Kreuzsymbol zwischen seinem Geweih.
Das andere Bild befand sich in dem Schlafzimmer meiner Eltern mit einem zu dieser
Zeit üblichen christlichen Motiv, „Jesus mit Jüngern auf dem Weg nach Emmaus“.
Das war‘s mit der Kunst im Hause Harms.
2
Mein Vater beeinflusste meine Persönlichkeitsentwicklung dahingehen, dass er mir
bei Spaziergängen in der Natur immer wieder einiges über Pflanzen und Tiere
erzählte.
Schon im Vorschulalter begann ich mit einfachem Zeichnen, wozu ich meist den
Rand der Zeitung benutzte, eher zum Missfallen meiner Eltern.
Auffallend war dass ich mir sehr früh immer alles genau angesehen hatte und das
eine oder andere versuchte zu zeichnen.
Ein wichtigstes Schlüsselerlebnisse hatte ich im Alter von 11 Jahren.
Unser neuer Volksschullehrer begab sich in dem Ort an dem unsere Schule war mit
der ganzen Klasse nach draußen. Die Schüler sollten zeichnen was sie sahen. Es
dauerte nicht lange, da rief er alle Mitschüler zusammen und demonstrierte ihnen
lautstark meine Zeichnung, denn ich war der einzige der perspektivisch gezeichnet
hatte. Ein einprägsames Erlebnis für mich, denn von da an begann ich noch
bewusster zu zeichnen was ich sah.
Auf dem Gymnasium gab es nur das Fach Kunst, das mich wirklich interessierte.
Das waren dann tatsächlich die ersten Kontakte mit „Kunst“.
In den anderen Fächern war ich leider nicht sonderlich gut, was dazu führte dass
ich statt die dritte Klasse zu wiederholen, diese Schule lieber verlassen wollte.
Ein Kunsterzieher unterstützte mich in meiner Entscheidung, er empfahl mir eine
Lehre als Goldschmied bei seinem Bruder, da er bei mir erkannte hatte dass ich
handwerklich begabt war und Fantasie besaß. Leider versagte mir meine Mutter
diesen Wunsch, da ihr es missfiel dass ich im Alter von 14 Jahren nach Rosenheim
hätte ziehen müssen, immerhin rund 200 Kilometer von meinem Heimatort
entfernt und somit außerhalb ihres Wirkungskreises.
(Später erkannte ich wie gut ihre Entscheidung für mich war)
Mein nächster Wunsch, dann Grafiker zu lernen verpuffte ebenso relativ schnell.
1964 war das letzte Jahr, in dem man diesen Beruf noch als „Lehrberuf“ beginnen
konnte und alle Stellen im näheren Umkreis waren besetzt.
Ab diesem Zeitpunkt konnte man Grafik nur noch an der Fachhochschule studieren.
Aber für mich mit 14 Jahren und ohne Abitur, in weiter Ferne.
So stieß ich durch Zufall auf den Malermeister Eugen Rieß in Donauwörth, einer
etwa 16 Kilometer entfernten Stadt, zu der immerhin dreimal am Tag ein Bus hinund zurückfuhr.
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Herr Rieß war kein gewöhnlicher Malermeister, sondern Berufsschullehrer,
Innungsmeister für das Malerhandwerk, aber noch viel bedeutender für mich,
künstlerisch vorgebildet. Er führte auch im begrenzten Maße Wandmalereien aus,
was mir besonders zusagte.
Als ich mich bei ihm vorstellte, malte er gerade an einem Ölbild. Sonnenblumen.
Es roch nach Terpentin, Ölfarbe und Harz und in diesem Moment wusste ich genau
dass ich hier das richtige gefunden hatte.
Bei ihm lernte ich neben den üblichen Tätigkeiten des Handwerks noch
Schriftschreiben, Vergolden, Holzimitationen anzufertigen, nuanciert Farben zu
mischen und er spornte mich an zum Zeichnen, zeichnen, zeichnen…….
Er gab mir außerhalb des Lehrverhältnisses Korrekturen und unterstützte mich
beim Malen mit Ölfarben das ich schon mit 11 Jahren erstmals versucht hatte mir
selbst beizubringen.
3
Diese Lehrzeit war tatsächlich der Grundstock für meinen weiteren Weg.
Ein Ausflug mit Herrn Rieß als Berufschullehrer im Jahr 1965, führte nach München
in die „Alte Pinakothek“, hier stand ich dann das erste Mal mit großen Augen vor
den beeindruckenden Werken von Renaissance- Barock- und Rokokomalern.
Maler wie Da Vinci, Botticelli, Dürer, van Dyck, Rubens, Raphael, Rembrandt, Tizian
usw…….. Das große Bild „Spiel der Wellen“ von Arnold Böcklin im Eingangsbereich
beeindruckte mich besonders stark.
Parallel zu dieser Lehrzeit begann ich mit ca. 15 Jahren an einer amerikanischen
„Fernschule“, Namens „famous artists“ eine Ausbildung zum Grafiker,
die ich ohne die Unterstützung meiner Mutter nicht hätte machen können.
Es waren immer Lektionen zu erledigen abzusenden und per Post kamen dann die
Korrekturen. Am Ende gab’s dann ein Diplom, dessen Anerkennung in Deutschland
nicht gerade hoch im Kurs stand.

Mit 16 Jahren bekam ich einen für mich sehr wichtigen Auftrag.
Zwei Bilder im Eingangsbereich eines Handwerkerhauses im Nachbarort Bissingen
zu malen. (Foto-1 ).
Die Wirkung des illusionistisch gemalten Rahmens zu erzeugen, bereitete mir
großes Vergnügen.
Ein Jahr später dann mit 17 Jahren, durfte ich im Kurhaus die Fläche einer
zugemauerten Türe bemalen. (Foto-2)
Künstlerisch sicher nichts Besonderes, dennoch war das Erlebnis an der Wand zu
malen für mich ein einprägsames und nachhaltiges Erlebnis.
Mit 18 begann ich dann in der Abendschule die mittlere Reife nachzuholen.
Es stand für mich fest, dass ich den Rest meines Lebens nicht als einfacher Maler
und Anstreicher verbringen wollte, denn ich hasste das frühe Aufstehen. Die
Tatsache, dass mein Lehrmeister für schöne und interessante Arbeiten zu dieser
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Zeit immer mehr und mehr seinen Sohn heranzog, bestärkte meine Entscheidung
zur Veränderung.
Da ich nach Abschluss des Fernstudiums keine Stelle als Grafiker fand, warb ich mit
meiner Erfahrung im Schriftzeichnen und in Beschriftungstechniken. Bekam
glücklicherweise eine Stelle als Schriftenmaler in einer großen Augsburger
Möbelhandelsfirma Namens „Möbel Melcer“.
Diese Firma besaß damals mehr als 50 Filialen in Deutschland.
Als dort ein halbes Jahr später die angestellten Grafiker das Haus verließen bekam
ich die Chance einzusteigen und wurde gleich Leiter der Grafikabteilung mit 2
Angestellten.
Meine Tätigkeit beinhaltete überwiegend die Gestaltung der wöchentlichen Inserate
mit Angeboten der Möbel und das Fotografieren und Gestalten von Katalogen.
Leider musste ich feststellen, dass dieser Beruf für mich viel zu hektisch war.
4
Der ständige Zeitdruck im Anzeigenbereich nervte mich sehr und so begann ich im
Herbst 1970 das erste Studium - Objektdesign
an der neu installierten „Fachhochschule für Gestaltung“ in Augsburg.
Auch dies war für mich dann nicht sonderlich befriedigend.
Das Grundstudium gestaltete sich lehrreich, aber ich konnte von meinem
Fachprofessor zu wenig lernen. Er war vorher an einer Meisterschule für das
Malerhandwerk zuständig und hatte offensichtlich für dieses neu eingerichtete
anspruchsvolle Fach, nicht nur nach meiner Meinung sondern auch der nach
Meinung von Kommilitonen nicht die richtige Vorbildung.
Neben Farblehre und Schrift, war mein liebstes Fach „Freies Malen“.
Aus Erfahrungen meiner Lehrzeit entwickelte sich schon in Augsburg der Wunsch
irgendwann mal angewandte Malerei- also auch Wandmalerei zu studieren aber
auch eine Vorliebe für Surrealismus, Phantastischen Realismus und visionäre Kunst
entstand hier. Mein Interesse an den Künstlern Dali, Max Ernst, Miro, Magritte,
Chirico, Füssli sowie den Dadaisten waren geweckt.
Nach den 4 Semestern Basisstudium kam folglich wieder der Wunsch nach einer
Veränderung auf.
Nun hatte ich schon drei Berufe und wollte an einer Akademie „Malerei“ studieren,
immer im Hinterkopf die Möglichkeit, falls es mit der Malerei nicht klappen sollte,
könnte ich immer noch als Schriftenmaler, Grafiker oder als Maler meinen
Lebensunterhalt verdienen.
Nürnberg
Auf der Suche nach einem geeigneten Studienplatz landete ich also
1972 an der Akademie der Bildenden Künste in Nürnberg bei Professor
Günter Voglsamer, zu dieser Zeit der einzige Professor in Deutschland der eine
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„Klasse für freie und angewandte Malerei“ innehatte, wobei mit dem Begriff
„angewandt“ überwiegend „Wandmalerei“ gemeint war.
Es kann also durchaus als Zufall oder auch als göttliche Fügung bezeichnet werden,
dass ich nach Nürnberg kam und es hatte nichts mit Dürer zu tun, obwohl er mir
selbstverständlich ein Begriff war, der entscheidende Antrieb für diese Wahl war
mein Wunsch etwas über Wandmalerei zu lernen.
Nun unterschied sich die künstlerische Ausrichtung und Arbeitsweise meines
Professors sehr von meinen Vorstellungen, der thematischen ebenso wie von
meiner Malweise.
Er war geprägt von einem Stiel aus den Anfängen der Nachkriegszeit, den man so
als ein Zwischending aus Abstraktion und Realismus bezeichnen könnte.
Anders als die Anderen Professoren ließ er jedoch den einzelnen Studenten in seiner
Art und Ausrichtung freien Lauf. Er unterstützte und förderte sie nur dort wo sie es
nötig hatten.
Fruchtbar war allerdings auch der Ausstausuch zwischen den Studierenden.
Mit meinem Künstlerkollegen Günther Bauer waren wir die einzigen in der Klasse
die sich für den Themenbereich Wandmalerei interessierten und entsprechende
Aufgabe bekamen.
5
Trotz unterschiedlicher Auffassung konnte ich einiges über Wandmalerei von Prof.
Voglsamer lernen.
Die Aufgaben waren mäßig interessant, aber dennoch bildend, da mir bewusst
wurde dass es bezogen auf eine gute künstlerische Wandmalerei immer von
Bedeutung ist, die vorhandenen architektonischen Bedingungen zu berücksichtigen
und einzubeziehen.
Das für mich reizvolle an der Wandmalerei ist auch heute noch der Prozess der
„Veränderung eines Raumes“ und dies nur mittels Malerei.
Es beginnt damit bezüglich der Architektur die richtige Lösung zu finden; ob ich mit
oder gegen diese arbeite. Wichtig ist auch die Nutzung des Raumes bezüglich der
Menschen die sich darin anschließend bewegen bzw. wohnen sollen.
Dann, ein eventuelles „Thema“.
Das Ganze ohne meine private künstlerischen Gestaltungsprinzipien zu
vernachlässigen, den sonst wird es nur zur reinen Auftragsarbeit im negativen
Sinne.
Waren bei Auftragsanfragen Vorgaben von meiner künstlerischen Einstellung her
nicht akzeptabel, so lehnte ich Aufträge grundsätzlich ab.
Es gab sowohl in Augsburg als auch in Nürnberg kurze Phasen in denen ich mich
mit expressionistischen Ausdrucksmitteln und mit konkreter Kunst beschäftigte. Die
Ergebnisse befriedigten mich allerdings überhaupt nicht, da ich zu der Erkenntnis
kam, dass mir die Ergebnisse zu zufällig sind.
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Es ist ja ganz nett, verschiedene Farbkombinationen auszuprobieren,
Kompositionen ständig zu variieren aber im Endeffekt spielt es keine Rolle ob der
Strich hier oder anderswo, dicker oder dünner ist, der Kreis kleiner oder Größer, die
Farbe so oder so war. Die Ergebnisse sind relativ austauschbar und auf Dauer eher
langweilig. Letztendlich musste dann immer alles mit einem riesigen verbalen
Aufwand gerechtfertigt werden um ihre unbedeutende Existenz zu untermauern.
Für mich keine Herausforderung und völlig unbefriedigend auf die Dauer,
da konnte ich auch meine Fantasie nicht ausleben.
Im „Realismus“ oder „Phantastischen Realismus“ sah ich größere Anforderungen für
mich. Vieles ist identisch, aber darüber hinaus muss nicht nur die Komposition und
die Zeichnung stimmen, die Farbe muss stimmen, die Dreidimensionalität, und das
gerade bei der Darstellung von Formelementen die in der Realität nicht existierten
aber realistisch wirken sollten.
Die Thematische Aussage ist ebenso wichtig, die in der Regel bei konkreter Kunst
fehlt, da sie zum reinen Selbstzweck hochstilisiert wurde, dabei ist jede Art von
Kunst erst mal reiner Selbstzweck. Dennoch trägt sie zur Selbsterkenntnis der
gesamten Menschheit bei wie zum besseren Verständnis unserer Existenz.
Das Selbststudium mittels Büchern und Besuchen von Museen und ständigen
Experimenten führte mich an die altmeisterliche Maltechnik heran.
Inzwischen hatte ich mir sehr viel selbst beigebracht, bis hin zur Lasurmalerei, denn
gerade diese war an der Akademie in Nürnberg völlig in Vergessenheit geraten und
konnte mir dort nicht vermittelt werden. Meines Wissens gab es in Westdeutschland
zu der Zeit an keiner Akademie mehr Möglichkeiten Lasurmalerei zu erlernen.
So kam es dass ich der einzige in Nürnberg war, der diese Technik beherrschte.
6
Später als Assistent gab ich dann innerhalb der Klasse einen Kurse, doch das
Interesse der Studenten war eher mäßig denn es war vielen zu zeitaufwendig und
dauerte ihnen zu lange bis sie ein Ergebnis sehen konnten.
Thematisch war ich von Beginn an ein Sonderling, denn die aktuellen Strömungen
interessierten mich herzlich wenig.
Ich schwamm gegen den Strom und hatte es dadurch auch nicht gerade leicht,
denn anerkannt wurden Künstler damals wie heute auf dem Kunstmarkt nur
diejenigen, die dem Zeitgeist frönten und die Bedürfnisse des Marktes brav
erfüllten. Nicht das Produkt eines Künstlers entscheidet über den Marktwert
sondern Galeristen, Kuratoren, Kritiker und mittlerweile sind auch nicht selten
Politiker daran beteiligt.
Architektur –Wandmalerei
Zu dieser Zeit entwickelten sich an der Akademie auch fruchtbare Verbindungen zu
dem damaligen Innenarchitekten, Professor Wunibald Puchner, und zu seinen
Studenten
Von Prof. Puchner bekam ich dann meinen ersten Auftrag in Nürnberg.
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Das Kopieren einer alten Fahne für eine Kirche. Diese Aufgabe reizte mich, da man
durch die Beschäftigung mit einer alten Technik viel lernen kann.
(Ich hatte mir zu der Zeit schon das „Handbüchlein der Kunst“ von Cennino Cennini
besorgt. Wohl das erste nachweisbare Handbuch über Maltechnik)
Später folgten dann noch einige interessante Aufträge, wie z.B. das Bemalen einer
Wandfläche hinter einem Whirlpool in einer privaten Haus und dann noch
interessanter, die Gestaltung eines Bühnenvorhanges für den Theaterraum eines
Kurortes (Dimension: 18 x 5,5 Meter). (Foto-3)
Hierzu musste ich den Entwurf in Originalgröße auf Karton anfertigen, in tagelanger
Arbeit dann die Stoffe aussuchen und deren Verarbeitung bis zum Ende
überwachen.
Von einigen Absolventen der Innenarchitekturklasse bekam ich im Laufe der Zeit
immer wieder interessante Wandaufträge, so kam es auch zur Ausmalung meines
ersten ganzen Raumes – das kleine Badezimmers eines Arztes in Nürnberg.
Nach klassischem Vorbild der Renaissance gliederte ich erst mal die vorhandene
Architektur und baute realistisch gemalte Ausblicke ein.(Foto-4)
Das Ergebnis fand ich zwar technisch zufriedenstellend, war aber für mich eben
reiner Realismus und das genügte mir nicht.
Von da an überlegte ich, wie ich meine „Phantastische Bildwelt“ mit der
Wandmalerei verknüpfen könnte.
Dies gelang mir das erste Mal, als ich 1988 den Auftrag von Herrn Grundig bekam,
einige Räume in dem von ihm erworbenen und umgebauten Schlosshotel
Bühlerhöhe bei Baden Baden, zu bemalen. (Fotos-5)
Hier entwarf ich ebenso einen architektonischen Rahmen in die ich meine
Phantastische Welt überwiegend als meine „Rahmenbilder „ einbauen konnte.
Diese Vorgehensweise übernahm ich aus der Wandmalerei der Renaissance.
(FOTOS-6)
7
In Folge dessen malte ich einige dieser von mir so bezeichneten „Rahmenbilder“ auf
Holztafeln.
Wobei ich sowohl bei den Tafelbildern, als auch immer mehr in der Wandmalerei
dazu über ging einige Elemente, überwiegend Blumen oder pflanzliche Elemente,
mit illusionistischen Mitteln aus der Bildfläche heraustreten zu lassen.
Mein Spiel mit der Illusion.
1992 malte ich in einer privaten Villa eines Immobilienhändlers in München fast ein
Jahr lang.
(Fotos-7 Krawinkel)
Im Jahr 1996, in dem es finanziell nicht besonders gut lief, fragte ein Kaufmann aus
Hannover bei mir an ob ich denn bereit wäre für ihn eine Kopie mit Ausschnitten
aus dem Gemälde von Benozzo Gozzoli , “Zug der heiligen drei Könige“
anzufertigen.
Das Wandgemälde befindet sich in der Kapelle des Palazzo Medici Riccardi in
Florenz.
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Die angedachten Dimensionen waren ca. 12 x 2,3 Meter auf Leinwand in 5 Teilen.
Diese Einzelteile sollten dann in einem Raum in dessen Haus an die Wand
angebracht werden.
Nach langem Zögern übernahm ich diese Aufgabe, aber eher widerwillig, merkte
aber innerhalb kurzer Zeit dass es hochinteressant war. Mit meinen Vorkenntnissen
in Lasurtechnik kam ich relativ gut voran und lernte noch einiges dazu. Diese Arbeit
nahm fast ein ganzes Jahr in Anspruch. (Foto-8)
Rückblickend würde ich jedem jungen Künstler raten, anfangs ein paar Alte Meister
zu kopieren. Im Gegensatz zur Meinung einiger angeblicher Spezialisten, verhindert
dies nicht die Entwicklung eines eigenen Stiles.
Nürnberg
In der Nürnberger Kunstszene war ich Außenseiter. Als Auftragsmaler
abgestempelt, da ich die verpönte Sparte „Wandmalerei“ bediente.( Nach meiner
Meinung sollte kein Bereich der bildenden Kunst höher oder niedriger eingestuft
werden.) Zum Anderen war ich nicht sonderlich geneigt mich dem Verhalten meiner
damaligen Künstlerkollegen anzuschließen und mich Galeristen oder städtischen
und staatlichen Kulturverwaltern anzubiedern.
Dies war mir fremd und ich dachte das müsse auch anders gehen, denn ich ging
immer davon aus dass sich Qualität durchsetzten würde, heute muss ich diese
Einstellung leider teilweise korrigieren.
Der hier ansässige Grafiker und Lokalmatador Michael Matthias Prechtl
beeinflusste mich dahingehen, dass ich mich schon sehr früh dagegen entschied,
die humanistisch gebildete Schicht nicht wie er oder viele andere Künstler, mit dem
fünfhundertsten Aufguss von geläufigen mythologischen Themen zu ergötzen.
Nicht aus Abneigung zur Mythologie im Gegenteil, ich versuchte immer einen
übergeordneten Standpunkt einzunehmen denn die neue Weltsicht benötigt nicht
mehr ausschließlich die Unterteilung in Götter und Sterbliche um unsere
menschliche Existenz zu erklären.
Es gibt unendlich viel mehr von dem was wir nicht wissen, als nur das was wir
wissen oder glauben zu wissen.
8
Künstler die sich der „Phantastik“ bedienten bekamen weder an der Akademie noch
in der Stadt sonderliche Anerkennung.
Zudem hatte- und habe ich nicht die Neigung meine Bilder die in einer sehr
zeitaufwendigen Technik gemalt werden um jeden Preis billig zu verkaufen.
Obwohl es immer wieder auch in Nürnberg Menschen gab und gibt, die meine
Arbeit schätzten und bereit waren und sind, diese anständig zu honorieren, musste
ich doch in Nürnberg erfahren dass für eine große Mehrheit Kunst nur dann
akzeptabel war wenn sie zu minimalsten Preisen den Besitzer wechselten.
Nach meiner Erfahrung würde ich die Mehrheit der Franken als die Schotten
Bayerns bezeichnen.
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Hier feierten Künstler fulminante Erfolge, die ihre schnell produzierten Werke zu
niedrigsten Preisen verschleuderten, unabhängig von der Qualität.
So wie ich es sehe, könnte es möglicher Weise wohl geschichtlich begründet sein.
Die überwiegend evangelische Prägung unterscheidet sich von Gegenden und Orten
in denen Katholiken vorherrschten.
Die katholische Kirche, gerade in Bayern, ist bekannt dafür im Schönen, also auch
in der Architektur sowie in der Malerei das göttliche zu feiern und sie bezahlten die
Künstler auch entsprechend.
In den von Luther geprägten Bereichen, wie in Nürnberg, wurde und wird eher das
„Wort“ und die „Musik“ zelebriert.
Entsprechend sehen auch deren Kirchen aus.
Verwunderlich ist hier, dass in den zwei großen Kirchen „Lorenz“ und „Sebald“ die
künstlerisch wertvollen Ausstattungen erhalten blieben.
Ein Kunsthistoriker sagte mir dass dies wiederum mit der Mentalität der Nürnberger
zu tun hätte, nach dem Motto: „Warum sollen wir so wertvolle Dinge aus den
Kirchen entfernen, da wir sie nun mal haben und sie der Neuen Kirche –also der
Evangelischen, nichts gekostet haben“. Andernorts wurden aus den ehemals
katholischen Kirchen die meisten künstlerischen Werke mit großem Eifer entfernt.
Bei Recherchen über bemalte Fassaden in Nürnberg stieß ich auf Folgendes:
Ein Ratserlass vom 22. August 1695:
„Demnach… diese Vorkommen, dass verschiedene Bürger ihre Häuser von außen
mit Aufwendung vieler Kosten sehr prächtig malen und renovieren ließen, welches
den Fremden sehr in die Augen fällt und zu vielen gehässigen und widrigen
Vorhaltungen Anlass gibt, als ist der Herr Baumeister ersucht, die Maler und
Tüncher dahin zu bewegen und ihnen zuzusprechen, dass sie die Leute von solchen
unnötigen Kosten und Übermalungen der Häuser, so durch unanständige
Witterung bald verderbt werden können, abmahnen und hingegen dahin
disponieren, dass sie es allein bei Einfassung der Fensterstöcke bewenden lassen
mögen“
Den Bürgern wurde eine Schlichtheit der Fassaden verordnet, Gestalterische Vielfalt
und Pracht war nur in den Innenhöfen geduldet.
Im 17. Jahrhundert blühte die Fassadenmalerei wieder auf und so schrieb
9
Goethe einmal in sein Tagebuch, dass ihm in Nürnberg die bemalten Fassaden
besonders gut gefallen hätten und ich fragte mich, warum davon nichts mehr
Rekonstruiert wurde.
Natürlich hatte der 2. Weltkrieg einiges zerstört, aber ich denke, dass zum Einen
der Geldmangel, aber auch die sehr lange andauernde Vorherrschaft der
Sozialdemokraten und ihre gebetsformelartig heruntergeleierte Betonung dass
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Nürnberg eine Arbeiterstadt sei, nicht dazu beitrug Fassadenmalereien in der Stadt
wieder aufleben zu lassen.

Respekt erntete ich in Nürnberg erst als mein Auftrag von Herrn Grundig durch die
Presse bekannt wurde.
Heute werde ich von Insidern als einer der besten Maler in Nürnberg respektiert.
1981
Wolfram von Eschenbach Förderpreis des Bezirkes Mittelfranken
1982-83 Gestaltung von vier Titelseiten der Zeitschrift „Natur“ (Foto-9)
1984 gestaltete ich ein Wahlplakat für die damals in Nürnberg neu
Angetretene Partei „Die Grünen“.
(Nach diesbezüglich einschlägigen Erfahrungen würde ich heute für keine
Partei, weder eine künstlerische Arbeit ausführen noch in irgend einer
Form zu deren Unterstützung beitragen) (Foto-10)
Von 1988-1993 und von 1998-2003 - war ich Jurymitglied des
Bezirkes Mittelfranken für den „Wolfram von Eschenbachpreis“
Malereigutachten zur Neubemalung des Historischen Rathaussaales in
Nürnberg (Fotos-11)
Im Jahre 1986 besuchte mich mein ehemaliger Professor in meinem Atelier und
bot mir an, mit ihm zusammen den Auftrag eines Malereigutachtens der Stadt
Nürnberg zur Neubemalung des Nürnberger Rathauses anzunehmen und
auszuführen.
Auch der Stadtbaumeister fragte diesbezüglich bei mir an.
Nach ein paar Tagen Bedenkzeit lehnte ich die Zusammenarbeit mit meinem
ehemaligen Professor aus verschiedenen Gründen ab.
Die Hauptgründe waren, der sehr unterschiedliche Malstil und die zeitlich zu lange
Blockierung meines Ateliers. Außerdem hatte ich aus Erfahrung den naheliegenden
Verdacht, dass ich dabei als Künstler nur eine untergeordnete Rolle im Hintergrund
gespielt hätte.
Daraufhin bekam ich von der Stadt Nürnberg alleine den Auftrag zugesprochen.
Es wurden noch vier weitere Maler beauftragt, zwei Kirchenmaler, Prof Bluth aus
Berlin, der damals eine Professur in Kassel hatte, und dann noch der Grafiker und
Illustrator Michael Matthias Prechtl aus Nürnberg.

10
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Die Ausschreibungsmodalitäten waren, sagen wir mal, etwas kurios.
So wurde von vorne herein betont, dass ein Vorschlag der sich nicht nach der
gewünschten Ausrichtung an einer der überlieferten und dokumentierten
Unterlagen hält, so gut wie keine Chance auf Verwirklichung hätte.
Unabhängig davon hatte ich für mich entschieden, dass nur eine einfühlsame
Nachempfindung der Malerei aus der Dürerzeit sinnvoll sei.
Es stand definitiv fest, dass Dürer in diesem Saal „niemals“ selbst gemalt hatte – er
war bestenfalls beratend tätig. Es stammten lediglich einige kleine Entwürfe und
seine Grafik „Der Triumphzug des Kaiser Maximilians“ als Vorlagen für die damalige
Ausmalung von ihm.
Der teilnehmenden Künstler Michael Matthias Prechtl stieg mit großem Trara
wieder ausstieg, als auch von ihm eine 1 zu 1 Malprobe verlangt wurde, mit der
Begründung er sei Meister, nicht Geselle und müsse keine Probe seines Könnens
abliefern .
Ich werde die lange und mysteriöse Geschichte abkürzen.
Prechtl stellte unter großer unterstützender Pressebeteiligung einen Entwurf
außerhalb der Ausschreibungsbedingungen vor, jedoch wurde dieser von einer
großen Mehrheit nach einem Expertenhearing abgelehnt.
So blieb der Rathaussaal unbemalt und ist es heute noch.
Am Ende der ganzen Prozedur stellte sich heraus, dass das Ganze nur veranstaltet
wurde um diesem Herrn Prechtl den Auftrag zu zuspielen und für die Ausführung
Maler zu suchen, die in der Lage waren an der Wand zu arbeiten.
Er selbst war nicht in der Lage dies alleine zu bewältigen, weder vom technischen
Können her noch von der Größe. Es wären schließlich über 400 qm zu bemalende
Fläche gewesen.
Eine diesbezügliche Anfrage des damaligen Stadtbaumeisters Otto Peter Görl,
bezüglich meiner Mitarbeit falls Prechtl diesen Auftrag bekommen sollte,
lehnte ich strikt ab.
Es bestätigte sich als ein abgekartetes Spiel.
Anschließend malte ich ein fiktives Plakat gegen Prechtl, das einiges Aufsehen
erregte und in einer Auflage von ca. 110 Stck. schnell verkauft wurde. (Foto)
Positiv für mich war jedoch, dass ich viel lernen konnte durch die intensive
Auseinandersetzung mit den Entwürfen und dem Werk Dürers und ich hatte mir in
Nürnberg unter Insidern einen Namen erworben.
Darauf hin kamen einige Wandaufträge, unter anderem der des Herrn Grundig.
Im Laufe der darauf folgenden Jahre führte ich Wandaufträge aus in
Nürnberg, München, Baden Baden, Düsseldorf, Cuxhaven, Berlin,
am Starnberger See, in Österreich- Baden bei Wien, Innsbruck, Südfrankreich,
Marbella /Spanien und einen Verbindungsgang im Präsidentenpalast in Nigeria……
(Fotos- 12- Marbella)
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In den Pausen malte ich frei und unbeschwert im Atelier, dazu genoss ich
vergnüglich die Tatsache meine Bilder nicht verkaufen zu müssen und unabhängig
von Galeristen, Kuratoren und von Zeitströmungen zu sein.
11
Der „Mondvogel“
Der Urmondvogel ist ca. 1979 entstanden, es war eines der ersten Bilder bei denen
ich die
Lasurtechnik Öl / Acryl ausprobierte. (Foto- Postkarte)
Zum Thema muss ich vorausschicken, dass ich schon als kleiner Junge Vögel sehr
liebte. Im Eingangsbereich unseres Hauses nisteten Schwalben, die ich gerne
beobachtete.
Mit 11 Jahren besaß ich einen Wellensittich, später für ein paar Jahre eine Krähe die
ich zähmte und anschließend lange Zeit einen Nymphensittich.
Ebenso fasziniert war ich immer schon vom Mond und nach der ersten
Mondlandung erst recht. Es war die regelmäßige Veränderung seiner
Erscheinungsform, sein sanftes Licht in hellen Mondnächten und dass er nicht nur in
der Nacht sondern auch am Tag zu sehen war. Ihn zu beobachten, förderte in mir
die Vorstellung von der Unendlichkeit des Alls.
Er beeinflusst nicht nur die Meere sondern auch Mensch und Tier, so wie das
pflanzliche Wachstum und einiges wird wohl noch eine Zeitlang ein Geheimnis
bleiben, hoffe ich.
Im Übrigen hatte ich schon sehr früh begonnen Sciencefiction Romane zu lesen,
ebenso wie die Bücher von Jules Verne.
Aus irgendeinem für mich nicht nachvollziehbaren Grund hat sich der Mond in
dieses Bild eingeschlichen. Erst später konnte ich es für mich erschließen.
Es war wohl ein Teil von mir selbst, der mir hier in Form dieses Vogels noch den
Weg zu dieser, meiner, fantastischen Welt versperrte.
Später war er mir Symbol der Kreativität, des Wandels in der Natur, ein König der
Nacht und eröffnet mir die Möglichkeit mittels Fantasie in neue Dimensionen
vorzudringen zu können. ( Fotos- 13 auch Stein)
Interessanter Weise gibt es von der Autorin Nele Mint, ein Gedicht über den
Mondvogel, das sie anlässlich einer Ausstellungseröffnung 2005 anfertigte.
2013 schrieb die Österreichische Autorin nach einem Ausstellungsbesuch mit
meinen Bildern ein kleines Märchen über den Mondvogel.
Es war auch die Zeit in der ich begann mittels meiner Malerei hinter unserer realen
Welt zu blicken.
Es gibt viel mehr im Kosmos, als nur das was wir sehen oder zu wissen glauben.
( Vor ca. 10 Jahren kam mir ein Katalog in die Finger in dem ich zum ersten Mal
eine Abbildung eines „Mondvogels“ von Max Ernst sah, es war ein Plastik aus
Eisenschrottteilen)
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Andere Techniken
Schon während meiner Lehrzeit entwickelte ich auch ein Interesse an
dreidimensionalem Gestalten, angeregt durch solche Aktivitäten meines
Lehrmeisters.
Ich schnitze verschiedene kleine Figuren aus Holz formte ein Selbstportrait aus
Bimsstein, einem leichten porösen Material.
Im Jahre 2001 versuchte ich mich erfolgreich als Bildhauer, in dem ich
Meinen“ Mondvogel“ aus einem französischen Sandstein entstehen ließ.
(Foto)
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Das vorher dazu angefertigte Modell legte ich später als eine kleine Serie in
Betonguss mit behandelter Oberfläche auf. (FOTO-14)
Außer den Bildern in Lasurmalerei und den Wandmalereien mit Acrylfarben gibt es
von mir Arbeiten in Aquarell, diversen Mischtechniken, Tuschezeichnungen und
Radierungen.
Seit einigen Jahren verwende ich auch den PC als künstlerisches Werkzeug,
entwerfe damit Tapeten und Muster für Bodenbeläge, aber auch neue Bilder.
Einige Experimente werden dann als kleine Auflage gedruckt, manche auch von mir
koloriert.
Der Blütenbläser
1985 wurde bei mir ein Ohrspeicheltumor festgestellt der teilweise schon bösartig
war.
Es musste also operiert werden mit anschließenden Bestrahlungen.
Ich stand gewissermaßen mit einem Bein im Grab, aber mein Optimismus ließ einen
negativen Ausgang keinesfalls zu.
Im Krankenhaus entstand nach der stundenlangen gelungenen Operationen die
Skizze zum ersten „Blütenbläser“.
Malerei und Musik sind verwandt. Zum einen braucht es Fantasie und
Vorstellungskraft um sie entstehen zu lassen und zum Anderen haben Beide mit
Schwingungen zu tun. In der Musik sind es hörbare Schwingungen in der Malerei
sind es die sichtbaren Schwingungen.
So mein Gedanke, die Noten des Bläsers in Form von Blüten sichtbar zu machen.
Gleich einem Frühlingsboten zieht er durch das Land und bläst seine Blütenmelodie.
Er kündet von neuem Leben. Optimismus !
Die Quellen meiner Inspirationen sind vielfältig.
Das können plötzlich auftauchende Gedanken sein die beim Spazierengehen oder
beim Lesen eines Buches aufkommen, beim Lesen der Zeitung, beim Studium alter
Meisterwerke oder der aktuellen „Phantasten“.
Manchmal meditiere ich vor einer vorbereiteten Bildtafel die mit einem von mir
speziell vorbereiteten Grund versehen ist.
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(Abklatsche, zufällige Strukturen durch über Übermalung usw.)
Gelegentlich schreibe ich auch Träume auf und versuche sie umzusetzen.
Oft sehe ich Bilder in meiner Umwelt, in Wolken, in Bäumen, in den Strukturen von
Steinen oder alten Mauern, in Lichtstimmungen, die mich zu einer Idee anregen.
Nach einem Besuch des Vulkanes Ätna auf Sizilien entstand das Bild „Eruption“.
Ab 1985 tauchten dann in meinen Bilderwelten die „Blüten speienden Vulkane“ auf,
aus der Erkenntnis heraus dass Vulkane nicht nur zerstörerische Kraft besitzen
sonder auch neues Leben und Artenvielfalt ermöglichen, was interessanterweise in
der Zwischenzeit auch durch die Wissenschaft umfangreich belegt wurde.
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Für manche Bilder habe ich eine konkrete Idee und plane sie exakt, halte ich mir
aber noch lange die Möglichkeit für Veränderungen offen.
Die meisten Bilder entstehen jedoch nach einer vagen Vorstellung und malen sich
wie ich immer sage von selbst, dabei habe ich das Gefühl ich muss nur die richtigen
Farben mischen und den Pinsel halten und nicht selten ist das Ergebnis
überraschend, auch für mich. Manchmal erschließt sich mir selbst der Sinne erst
langer Zeit.
Musik war und ist eine wichtige Inspirationsquelle für mich besonders dann wenn
ich vor einer mit Strukturen versehenen Tafel sitzend gewissermaßen meditiere bis
aus dessen Grund ein Bild auftaucht.
„Mondvogel“ und „Blütenbläser“ sind für mich wichtige Bilder, da ich erkannt hatte
dass sie ebenso, wie das Bild „Im Gleichgewicht“, (Foto) sehr viel mit meinen
Seelenleben zu tun haben und dennoch gleichzeitig Allgemeingültigkeit besitzen.
Im Bereich der Wandmalerei kommen bei mir meist die besten Ideen, wenn ich
mich einige Zeit in dem zu gestaltenden Raum aufhalte.
Es ist offensichtlich ein Grundbedürfnis von mir, meiner persönlichen Umgebung
meinen Gestaltungswillen aufzudrücken, dies begann schon während meiner
Lehrzeit bei Eugen Rieß. Ich schnitzte, bemalte Schränke, bemalte meine Autos…...
Ein Schrank aus dieser Zeit hat überlebt und ist jetzt in Besitz meiner Tochter Eva.
(FOTO-15)
Bis hin zur Gestaltung unserer 1991 umgebauten Wohnung, dort hatte ich ganz
bestimmte Vorstellungen wie sie aussehen sollte.
Zusammen mit der befreundeten Innenarchitektin Christine Lechler-Lorz
entwickelte ich die Umbaupläne, deren Ausführungen sie überwachte.
Ich entwarf eine mit geätzten Gläsern versehene Schiebetür und deren Beschläge,
den Esszimmertisch, den Kamin, bemalte die Türen des Fernsehschrankes und
Wandleuchten die gleichzeitig mit Kerzen zu bestücken waren und und….
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Mein Platz in der Geschichte des Phantastischen Realismus.
Mir ist schon bewusst, dass ich da zeitlich ein bisschen zu spät geboren bin und
sicher, dass ich früher darin eine wichtigere Rolle gespielt hätte.
Am ehesten sehe ich meinen Platz so wie es einmal Prof. Carl Michael Hofbauer
formuliert hatte.
Er sagte:
„Harms ist dem Surrealismus näher als die meisten Phantasten“

Weitere Zitate von Prof. Carl Michael Hofbauer:
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„Harms Bewusstsein verspürt sich als ein mythisches, dass sich, so weit das
möglich ist, durch die Kunst in eine Form ergießt. Diese Form gehört, den
vereinbarten Bezeichnungsformeln nach, dem Surrealismus an. Auch in seinen
Themen scheint Harms auf die Muster zurück zu greifen, die der Surrealismus
hervor brachte. Doch Harms unterscheidet. Der Unterschied ist subtil. Er besteht in
der Weise der Wiener Schule. Hier ist das Ziel, neben surrealen Formelementen,
immer auch das Phantastische und Magische im Bild zu zeigen. Es wird durch
Phantasieformen, sowie durch eine große Feinheit der Farbkompositionen erreicht.
Die Farben werden in vielen transparenten Schichten übereinander gelegt. Selbst
die abschließende zehnte oder zwölfte Lasur lässt noch die erste als den Grund
erahnen: Es ist wie eine Metapher für den Grund der Welt.“
„Harms schafft eine Ästhetik des Verschwindens: Die Gestaltungen sind so
fremdartig, dass sich die Realität darin auflöst.“
„Wo Harms Darstellungen sich scheinbar nur in Realität aufhalten, ist es dennoch
immer so, dass das Surreale „hinter jeder Ecke lauert. Der Surrealismus ist hier nur
subtiler, seine Gestalten im Realen verborgen.“
Von zeitgenössischen Künstlern gerade in Nürnberg wurde ich des Öfteren
angegriffen, da ich mich bis heute beharrlich weigerte das zu tun was die meisten
Künstler machen, nämlich dem Zeitgeist hinterher laufen.
Warum sollte ich das auch tun?
Ich hatte schon sehr früh gelernt mir eine eigene Meinung zu bilden, eine eigene
Sicht auf die Welt zu formulieren und vor Allem in mich hinein zuhören.
So spürte ich was „mein“ eigener Weg ist, und diesem versuche ich bis heute treu
zu bleiben.
Gemäß dem chinesischen Spruch:
„Wer lange genug gegen den Strom schwimmt bekommt starke Arme „.
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Was schert mich da der Zeitgeist. Der ändert sich andauernd, unsere existenziellen
Bedürfnisse weniger.
Es gibt noch Bedeutenderes als die der Tagespolitik und den Kommerz, denen sich
viele Künstler ohne Not unterwerfen.
Anders als bei vielen so genannten „Phantastische Realisten“ üblich, verwende ich
selten unterschiedliche Elemente aus der uns bekannten Realität, die sie aus ihrem
bekannten Zusammenhang heraus lösen um sie dann in Größe oder Form, in
ungewohnter Weise ganz oder nur teilweise wieder neu zusammenzusetzten.
Es ist ein legitime Möglichkeit und eine beliebte Spielart des „Panthastischen“.
Aber nicht meine!
Ich erfinde gerne Dinge, Menschen, Lebewesen oder Tiere und bilde sie möglichst
realistisch ab. Lässt man sich darauf ein bekommt man eine Ahnung von dem was
außerhalb unserer realen Welt möglicherweise existiert.
Das Leben existiert in einer unendlichen Vielfalt, in den für uns unvorstellbar
möglichen Ausformungen und Variationen, deshalb bin ich überzeugt, dass ich

15
nichts erfinden kann was nicht so oder so ähnlich existiert, oder zumindest
existieren könnte.
Diese Bilder bieten sich mir als Zugang zu anderen Dimensionen an die alleine
durch das Sehen oder den Verstand nicht beschreibbar, aber dennoch erfahrbar
sind. Man muss nur die Bereitschaft haben sich darauf einzulassen.
Die uns bekannte REALITÄT ist eben auch nur eine Vorstellung von dem was wir als
REALITÄT bezeichnen.
Ernst Fuchs und die Wiener Phantasten
Als Student besuchte ich eine große Ausstellung der Wiener Schule in Deutschland,
zu dieser Zeit experimentgierte ich viel mit Lasurtechnik und war von der Malweise
von Ernst Fuchs beeindruckt. Anschließend begann ich diese in dem Bild
“Beschützer des Mondvogels“ intensiver zu erproben.
Thematisch interessierte mich Fuchs weniger denn gerade zum Zeitpunkt unseres
Zusammentreffens begann er sich fast ausschließlich biblischen Themen zu
widmen, deren Umsetzung ich persönlich als sehr kitschig empfand, da stand ich
schon eher Brauer, Hausner oder Hutter näher.
Mit den Sujets der fantastischen Bildwelt Brauers, erfundene „Pflanzenwelten“,
Fantasievolle Gestalten und Umformung unserer realen Welt fühle ich mich am
meisten verbunden, muss allerdings aus heutiger Sicht erwähnen, dass mich seine
Bilder in der Masse einer Ausstellung dann wieder langweilen, da alle nach dem
gleichen Prinzip gestaltet sind.
An Hausner, fand und finde ich seine selbstanalytische Aufarbeitung mittels Malerei
interessant ist mir aber zu Kopflastig.
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Bleibt Hutter, er hat sehr kontinuierlich seine Bildwelt in spielerischer Leichtigkeit in
unendlichen Variationen ausgebreitet, blieb sich insofern auch treu und damit
authentisch, jedoch war er mir ein persönlich bisschen zu illustrativ, zu dekorativ.
Diese meine Sicht auf diese Künstler ist nicht als Wertung zu verstehen, sie ist
alleine bezogen auf mich, meine Bildwelt und meinen künstlerischen Standpunkt zu
verstehen.
Nach Beendigung des Bildes „Beschützer des Mondvogels“ ruhte für mich auch die
Beschäftigung mit dem Werk von Fuchs.
1981 bekam ich ein Stipendium für einen Aufenthalt an der Sommerakademie in
Salzburg.
Da zu dieser Zeit zufällig Ernst Fuchs eine Klasse hatte schrieb ich mich natürlich
dort ein, in der Erwartung von ihm noch einiges lernen zu können.
Leider erfüllte sich diese Erwartung nicht, da er selbst in 6 Wochen nur an zwei
Tagen anwesend war. Unter Anleitung seiner Assistenten konnte ich aber das erste
Mal die Lasurtechnik mit Ölfarben und Eitempera ausprobieren.
(Dabei entstand das Bild „Hoffnung“-Foto)
Fuchs wollte mich als Assistent mit nach Wien nehmen, da er aber zu wenig zu
zahlen bereit war erledigte sich das für mich, außerdem verspürte ich keine Lust
neben ihm ein Schattendasein zu führen, auch thematisch hatte er sich zu dieser
Zeit in eine Richtung entwickelt die mir nicht zusagte.
Später als er im Phantastenmuseum in Wien auch ein Atelier hatte, so wurde mir
erzählt, stand er sehr oft vor meinen „Mondvogel“ und bewunderte ihn
ausdrücklich. (Foto-16)
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Als Resümee würde ich sagen, dass ich mich nicht in der Linie der Wiener Schule
der Phantasten sehe obwohl deren Einflüsse für meine Entwicklung nicht
unbedeutend waren, oder anders ausgedrückt, Spuren hinterließen.
Hotel Strandperle in Cuxhaven
Ein Jahr nach dem ich auf der Bühler Höhe gemalt hatte (1989), fragte Jürgen
Heinrich, der Besitzer des Hotels „Strandperle“ bei mir an ob ich denn bereit wäre
in seinem neu gebauten Aparthotel dem „Seeschlößchen“, eine Schwimmhalle
auszumalen. Er hatte bei einem Besuch im Hotel Bühler Höhe meine Malereien
gesehen und war infiziert. (Foto-17)
Ich nahm an und führte 1990 diese Wandmalerei aus.
2000 bemalte ich in einem Erweiterungsbau erneut eine Schwimmhalle.(Foto)
Im Laufe der Jahre bekam ich immer wieder Aufträge von ihm. (Fotos)
Inzwischen sind wir gute Freunde und für ihn bin ich immer wiederpersönlicher
Berater in allen Gestaltungsfragen.
Als Bewunderer meiner Fantasie ließ er mir stets Freiheit bei der Gestaltung so
kommt es, dass meine Werke dort vordergründig nichts mit dem Hotel zu tun
haben in ihrer Gesamtheit aber mit dem Haus eine Einheit bilden.
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Bemalung des BUNKERS in Nürnberg
Die Stadt Nürnberg schrieb 1984 einen Wettbewerb aus zur Bemalung des so
genannten „Bleiweisbunkers“, den ich gewann. (Fotos-18)
Mich reizte vor Allem die schiere Größe des Objekts.
Meine ursprüngliche Idee dem Bunker seinen Charakter als Schutzgebäude zu
nehmen, indem ich es in ein kleines Schlösschen verwandeln wollte, um zu zeigen
was hier stehen „könnte“, wenn die Menschen „nicht“ kriegerisch veranlagt wären,
passte einigen grünen Stadträten überhaupt nicht. Sie wollten mir den Auftrag
geben, aber nur unter der Bedingung, dass ich meinen Entwurf dahingehend
umgestalten sollte damit man es als Antikriegsdenkmal interpretieren könne.
Der Reiz an der Dimension des Gebäudes veranlasste mich den Entwurf zu
überarbeiten. Ich bekam den Auftrag und der zu erwartende Spaß an der Arbeit war
mir Entschädigung genug.
Die Ausführung war 1987.
Später wurde ich gebeten für Interessierte Gruppen zu Führungen zu veranstalten.
Mittlerweile hat sich die Einstellung der Stadtregierung geändert, man beschloss
dass man das Gebäude als Antikriegsdenkmal nicht mehr braucht, es wurde von
einer Privatperson erworben modisch umgebaut.
Die Stadt gab ihren Segen dazu und bekam großzügig einen Kindegarten, den man
sonst hätte selbst bauen und bezahlen müssen!
1978 bemalte ich im gleichen Stadtviertel die Fassade das Haus von dem mit mir
befreundeten Innenarchitektenpaar Lechler-Lorz. ( FOTO-19)
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Appendix B. December 3, 2019 Interview
Meine Lasurmaltechnik
Grundsätzlich male ich am liebsten auf Holztafeln –
zB. auf MDF- Platten oder Schichtstoffplatten, die dann von mir selbst
vorbereitet werden.
Grundierung mit verdünntem Acryllack, dann mehrere Schichten
Halbkreidegrund auf AcrylbasisDazwischen immer glatt schleifen.
Die so genannte Untermalung erfolgt dann mit Acrylfarben, meist in Graubeiger Farbe.
In der Untermalung sind noch größtmögliche Veränderungen der
Komposition möglich,
später dann nicht mehr so leicht.
Die Formen verdichten sich und es wird durch die so genannte Weißhöhung
und das Anlegen von Schatten dreidimensional geformt.
(Weißhöhung = die Lichtpartien werden mit Weiß- oder etwas gefärbtem
Weiß geformt,
an den beigefügten Fotos kann man in etwa den Prozess ablesen.)
Ist die Untermalung dann so weit, dass keine größeren Änderungen mehr
vorgesehen sind,
wird die Tafel mit einem verdünnten Acryllack überzogen, damit die
nachfolgenden Ölbzw. Harzölfarben nicht so schnell antrocknen, bzw. das Öl zu schnell
abgesaugt wird.
(Diesen Arbeitsgang nennt man Absperren- er kann auch mit Alcydharz oder
verdünntem Dammarharz vorgenommen, je nachdem ob man später mit
Ölfarben oder Harzölfarben weitermalt.)
In Bildteilen, in denen die Farbe hinterher besonders leuchtend wirken soll,
muss immer mit viel Weiß untermalt werden, das Weiß scheint dann durch
diese dünnen Öllasuren durch und lässt die Farbe „rein“ erscheinen. Damit
Farben auch richtig „leuchten“ sind mehrere Lasurvorgänge in der gleichen
Farbe nötig.
Es folgen im Einzelnen partiell dünne Lasuren mit Öl- oder Harzölfarbe, die
ich mit dem Handballen abtupfe,so dass nur eine ganz dünne Schicht Ölfarbe
stehen bleibt, die dann meist mit einem Stupfpinsel ganz weich vertrieben
wird, so dass keine Pinselspuren mehr sichtbar sind.
Stupfpinsel sind ganz weiche Pinsel, die unten gerade abgeschnitten sind.
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(Manchmal lasse ich auch Strukturen die mir sinnvoll erscheinen stehen und
benütze sie beim Weitermalen.)
Ist die Lasur nach einiger Zeit etwas angetrocknet,
( das kann je nach Mischung 3-4 Stunden oder auch ein Tag dauern)
Dann werden die Lichtpartien wieder mit weißer Acrylfarbe gehöht, das heißt
das Licht gesteigert.
Dabei kann das Weiß auch je nach gewünschtem Ergebnis eingefärbt
werden- gelblich- rötlich oder grünlich usw. In die Acrylfarbe mische ich
einen Trocknungsverzögerer, der verhindert, dass das die Farbe zu schnell
antrocknet und so besser in das Öl eingebunden wird.
Dieser Prozess kann beliebig wiederholt werden, bis die gewünschte
Farbintensität der jeweiligen
Farbpartie erreicht ist, wobei bei den einzelnen Lasuren auch parallel die
Schatten mit Ölfarben verstärkt werden und dort gegebenenfalls Lichtreflexe
wieder mit Acrylfarbe vorgenommen werden.
Wenn nun das Bild relativ fertig ist und an einigen Stellen noch eine
Weißhöhung oder Farbgebung mit Acrylfarbe nötig sein sollte wird diese
Fläche erst mit einem ÖlMalmittel ganz dünn eingestrichen und dann darauf
nach einer Wartezeit mit Acryl gemalt.
Das fertige Bild wird am Ende wie üblich mit einem Firnis überzogen.
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Eichberger, Dagmar, and Charles Zika. Dürer and His Culture. Cambridge, U.K.: Cambridge
University Press, 1998.
Harms, Wolfgang. Interview by Tanya Kramer. Personal interview. Translated by Darius Spieth.
Email, November 22, 2019.
Harms, Wolfgang. Interview by Tanya Kramer. Personal interview. Translated by Darius Spieth.
Email, December 3, 2019.
Harms, Wolfgang. Mondvogel und Blütenbläser: Wolfgang Harms, exhib. cat. Kitzingen:
Kulturverein PAM Kitzingen u. Umgebung e.V., 2017.
Headlam, Cecil. The Story of Nuremberg. London: Dent., 1933.
Kingsbury, Jack Dean. “Ernst Fuchs’ Existentialist Interpretation of the Parables.” Lutheran
Quarterly, 22 no. 4 (1970): 380-395.
Morrison, Tessa. “Albrecht Durer and the Ideal City.” Parergon, 31 no. 1 (2014): 137-160.
Ormiston, Rosalind. 50 Art Movements You Should Know. Munich; London; New York: Prestel,
2018.
Parshal, Peter. “Graphic Knowledge: Albrecht Dürer and the Imagination.” Art Bulletin, 95 no. 3
(2013): 393-410.

70
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